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Die  Pariser  Salons, 


VON 


G.   GRAHAM. 


I.   Der   alte  Salon. 


Die  Salons  —  der  alte  und  der  neue  —  weisen 
beide  seit  dem  vorigen  Jahre  nur  geringe  Merk- 
male irgend  welcher  Veränderung  in  Tendenz 
oder  Organisation  auf.  Ersterer  ist  trotz  einiger  unbe- 
deutenden Abweichungen  die  Stätte  der  academischen 
Kunst  geblieben.  Wenn  sich  hie  und  da  der  Wunsch 
einer  Abkehr  vom  gewohnten  Gange  geltend  macht,  so 
ist  dies  allenfalls  mit  dem  Vorgehen  einer  conservativen 
Regierung  zu  vergleichen,  die  der  Opposition  den  Boden 
entziehen  möchte  und  sich  desshalb  entschliesst,  irgend 
eine  liberale  Forderung  in  modificirter  Form  zu  ge- 
währen. Der  neue  Salon  repräsentirt  die  fortschritt- 
liche Richtung  in  der  französischen  Kunst.  «Ein  Tempel 
des  Lichts  und  der  Luft»  —  so  nennen  ihn  die  Freunde; 
« eine  Sammlung  impressionistischer  Schrullen »  die 
Gegner.  Weit  entfernt,  eines  ihr  von  manchen  Leuten 
prophezeiten  raschen  Todes  zu  sterben ,  hält  die  neue 
Vereinigung  ihre  dritte  Jahres- Ausstellung  mit  unver- 
minderten Kräften.  Unter  den  in  jüngster  Zeit  von  der 
neuen  Schule  gewonnenen  Anhängern  sind  Verschiedene 
von  Interesse  zu  nennen,  wie  Aman-Jean,  Saint-Marceaux, 
Rolshoven  etc. 

Soviel  als  Einleitung.  Nun  zu  den  Ausstellungen, 
vorerst  der  des 

alten  Salon. 

Welchen  Eindruck  gewinnt  man  im  Ganzen  von 
dem  alten  Salon  in  diesem  Jahr?  Den  einer  öden 
Mittelmässigkeit  und  sich  anspruchsvoll  spreizenden 
Alltäglichkeit  —  so  müssen  wir  ohne  Zaudern  erklären. 
Der  Salon  von  1 892  gehört  zu  den  schwächsten,  welche 
innerhalb  der  letzten  fünf  oder  sechs  Jahre  eröffnet 
worden  sind. 

Die  Zahl  der  Bilder  auf  grosser  Leinwand  ist  ge- 
ringer als  sonst ;  und  die  grössten  sind  die  am  wenigsten 
interessanten.     M.    Tattegrain   ist    ein   Künstler   von 


unbestrittenem  Talent ,  der  sich  mit  Vorliebe  darin 
gefallt,  irgend  ein  Blatt  aus  der  Geschichte  Frankreichs 
in  Form  und  Farben  zu  übertragen.  Sein  in  diesem  Jahr 
gewähltes  Motiv  ist  der  «Einzug  Ludwig's  XL  in  Paris 
1461  »  nach  der  Chronik  Jehan  de  Troyes.  Der  Schau- 
platz ist  eine  lange  und  dabei  breite  Strasse  mit  alter- 
thümlichen  Giebelhäusern ,  deren  Fenster  und  Söller 
sämmtlich  mit  festlich  geputzten  Leuten  überfüllt  sind. 
Im  Vordergrund  des  Bildes  wird  eine  auf  der  Strasse 
sich  drängende  Volksmasse  von  Bewaffneten  aus  dem 
Wege  getrieben.  Der  den  Festzug  führende  «  Capitaine 
d'Evreux»  trägt  demselben  des  Königs  Helm  voran. 
Ihm  folgt  unter  einem  Baldachin  von  Goldbrocat ,  den 
vier  rothgekleidete  Bürger  tragen,  auf  milchweissem 
Ross  der  junge  König,  in  Weiss  und  Scharlach  ge- 
kleidet. Er  hat  vor  einer  mit  Rosen  bekränzten  Fontaine 
Halt  gemacht,  um  eine  der  vielen  zu  seiner  Huldigung 
errichteten  Schaustellungen  zu  bewundern  —  <troisbelles 
filles  faisant  personnages  de  sir^nes,  tout  nues  et  lui  di- 
sant  motets  et  bergerettes».  Die  Zeichnung  ist  gut,  die 
Farbengebung  harmonisch,  die  Wiedergabe  der  Archi- 
tectur  und  der  Gewänder  tadellos  correct.  Der  Total- 
eindruck ist  jedoch  ein  einförmiger,  was  vielleicht  durch 
die  allzu  gleichmässige  Vertheilung  von  Licht  und  Schatten 
bewirkt  wird.  D  ^  t  a  i  1 1  e  hat  eine  geschichtliche  Episode 
späteren  Datums  (i  8 1 5)  dargestellt,  «  General  Barban^gre's 
Abzug  von  Hueningen » ,  wie  er  nach  seiner  überaus 
tapferen,  obwohl  nutzlosen  Vertheidigung  mit  einer  kleinen 
Besatzung  wider  die  ganze  österreichische  Armee  unter 
militärischen  Ehren  und  Kundgebungen  höchster  Be- 
wunderung seitens  der  Feinde  die  Festung  räumt.  Der 
Gegenstand  ist  dem  Patriotismus  der  Franzosen  be- 
sonders sympathisch ,  und  das  dem  Bilde  so  reichlich 
gespendete  Lob  mag  theilweise  diesem  Umstände  zu- 
zuschreiben sein.  Unserem  Geschmack  nach  ist  die 
Composition  im  Ganzen  zu  conventionell  gehalten,  auch 
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sind  die  Figuren  hölzern  gezeichnet.  Salle  ist  es  auf 
seiner  grossen  Leinwand  «  Arius  im  Conzil  zu  Nicäa  »  mit 
unerquicklicher  Virtuosität  gelungen,  von  der  Sonne  be- 
leuchteten Granit  wiederzugeben,  und  dieser  Erfolg  mag 
den  Künstler  verleitet  haben,  auch  die  übrigen  Partien 
seines  Bildes  —  Fleisch,  Draperien  und  Beiwerk  — 
wie  aus  steinartigem  Material  dargestellt  zu  malen. 
Luminais'      «Fränkische     Krieger     die     Maas     über- 


schreitend »    reicht  nicht  über  das  Niveau  des  Gewöhn- 
hchen  hinaus. 

Fritel  strebt  nach  dem  Erhabenen,  verfällt  jedoch 
in's  Lächerliche  mit  seinem  auf  einer  riesigen  Leinwand 
gemalten  Zuge  der  Eroberer  der  Welt  —  Ramses,  Caesar, 
Napoleon  u.  A.  —  die  auf  goldenen,  mit  weissen  Rossen 
bespannten  Triumphwagen  zwischen  langen  Reihen  von 
Leichnamen    dahinfahren.     Motiv    und    Ausführung    er- 


C.  Raupp.     Studie  vom  Chiemsee. 


innern  an  die  Schule  David 's.  Unter  den  Bildern 
grössten  Formats  sind  die  beiden  einzigen,  die  wir 
wirklich  als  gut  zu  bezeichnen  vermögen,  die  Gemälde 
Maignan's  und  Henri  Martin's.  Ersterer  stellt 
die  Todesstunde  Carpeaux'  dar.  Der  sterbende  Bild- 
hauer liegt  in  seinem  Atelier ;  neben  ihm  ist  eine  in 
Wachs  modellirte,  halbvollendete  Gruppe  aufgestellt. 
Rings  umher  und  über  ihm  sehen  wir  die  Schöpfungen 


seines  Genius  —  Nymphen,  Cupidos,  Faune  und  Musen 
—  beleuchtet  von  einem  rosigen  Sonnenstrahl,  unter 
dessen  Schimmer  dieselben  sich  aus  Stein  in  Fleisch 
zu  verwandeln  scheinen.  Freilich  wird  Mancher  viel- 
leicht fragen,  ob  die  Idee,  eine  ganze  Sculpturen-Galerie 
in  einem  Gemälde  darzustellen,  eine  besonders  glück- 
liche sein  dürfte.  Was  die  Ausführung  betrifft,  so  ver- 
dient dieselbe  das  höchste  Lob.     M.  Maignan  ist  in  der 
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Composition  wie  in  der  Zeichnung  ein  Meister  ersten 
Ranges.     Sein  feines  Gefühl  für  Farbenwirkung  zeigt 
sich  in  dem  Contrast  des  rosigen  Lichtes  mit  den  blass- 
grauen Schattentönen,  wie  in  der  goldigen  Atmosphäre, 
welche  den  ganzen  Raum  erfüllt.     Henri   Martin, 
über  den  wir  in  unserm  Bericht  vom  vorjährigen  Salon 
ausführlicher  gesprochen   haben,    malt,    wie    bisher, 
poetische    und   philosophische    Motive    in    dem   ihm 
eigenen  halbimpressionistischen  Stil.     Seine  in  diesem 
Jahre    ausgestellte    grosse    Leinwand    zeigt    uns    den 
Menschen  zwischen  dem  Laster    und  der  Tugend  — 
eine  Illustration   des   als  Inschrift   auf   dem    Rahmen 
befindlichen  Verses  von  Musset :    « II  suivit  la  Vertu 
qui  lui  sembla  plus  belle».     («Erfolgte  der  Tugend, 
die    ihm    schöner    schien»).      Ein    nackter  Jüngling, 
die    Mittelfigur    des    Bildes,    wendet    sich    von    den 
mit    verführerischem     Lächeln    im    Reigen    um    ihn 
tanzenden  Nymphen    ab  und    einer  weissgekleideten, 
mit  Dornen    bekränzten    Gestalt    zu,    die    eine  Lilie    in 
den  auf  der  Brust  gefalteten  Händen  hält.     Die  letzten 
Strahlen   der   untergehenden  Sonne   streifen    das   Haupt 
des   Jünglings.     Hinter    einem    sandigen    Hügel    steigt 
der  Mond  als   blassschimmernde  Scheibe   empor.      Das 
in    äusserst    hellem   Ton    gemalte    Bild    muss    mehr    im 
Hinblick  auf  die  decorative  als  die  realistische  Wirkung 
beurtheilt  werden.    Das  Schwächste  im  Bilde  ist  der  Kopf 
der  Mittelfigur,  der  offenbar  an  den  gewöhnlichen  Modell- 
typus erinnert.  Trotz  dieses  Tadels  ist  das  Werk  entschieden 
eines  der  interessantesten  dieses  Jahres.  Ein  kleineres  Bild 
desselben  Künstlers,  welches  er  « Mensonges  »  benennt, 
stellt   ein  junges   Mädchen   dar,    das   unter    einer   Fülle 


f.   Kaufp.     Studie  zu  dem  Bilde   «  HeimLihrt  der   Kiostersctiule  >, 


C.  Raupp.     Studie  zu  dem  Bilde  «Heimfahrt  der  Klosterschnle > . 

weisser  Blumen  sitzt,  im  Hintergrunde  Pfauenfedern  und 
Stiefmütterchen,  das  Antlitz  von  gelbglänzendem  Licht 
bestrahlt.  Das  eigenthümliche  Lächeln  und  die  tück- 
ischen Augen  rechtfertigen  den  Titel. 

Unter  den  Gemälden  etwas  geringeren  Umfanges 
muss  eines  von  de  Richemont  zuerst  genannt 
werden.  De  Richemont,  ein  Schüler  Maignan's,  hat 
sich  im  Salon  von  1890  einen  Namen  erworben  durch 
ein  jetzt  in  der  Luxembourg-Galerie  befindliches  Bild, 
dessen  Motiv  Zola's  Roman  <  Le  Reve »  entnommen  ist. 
Gleich  vielen  anderen  jungen ,  französischen  Künstlern 
fühlt  sich  auch  de  Richemont  zu  dem  Studium  künst- 
licher Lichteffecte  hingezogen.  In  einem  Zimmer  mit 
weissen  Wänden,  das  zum  Theil  von  einer  auf  den 
Fussboden  gestellten  Lampe ,  zum  Theil  von  dem 
durch  halbgeschlossene  Fensterläden  eindringenden 
Zwielicht  beleuchtet  wird,  erkennen  wir  undeutlich 
die  Gestalten  von  zwei  jungen  Mädchen,  die  Eine 
in  Grau,  die  Andere  in  Schwarz,  welche  vor  dem 
Kamin  knieend ,  damit  beschäftigt  sind ,  Briefe  zu 
zerreissen  und  zu  verbrennen.  Das  Bild  trägt  den 
Titel :  «  Le  sacrifice  t .  Warum  ?  Der  Künstler  über- 
lässt  es  Jedem  von  uns,  sich  aus  eigener  Phantasie 
eine  Geschichte  dabei  zu  denken.  Die  Neigung,  das 
Motiv  nur  anzudeuten,  zeigt  sich  bei  vielen  franzö- 
sischen Kunstwerken.  Hier  hat  der  Maler  sich  nicht 
damit  begnügt,  seine  Figuren  in  Zwielicht  zu  hüllen, 
sondern    auch    über    dem    Gegenstand    Geheimniss 
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walten  lassen.  Die  subtile  Behandlung  der  widerstreit- 
enden Lichtwirkungen  ist  dem  Künstler  meisterhaft  ge- 
lungen. Das  Werk  ist  eines  der  besten,  vielleicht  so- 
gar das  beste  Bild  auf  dieser  Ausstellung.  Die  Dar- 
stellung künstlicher  Lichteffecte  haben  sich  übrigens 
viele  Maler  zur  Aufgabe  gemacht;  so  Maru  in  Bezug 
auf  Licht-  und  Schattenwirkung  in  einem  kleinen ,  ge- 
schickt gemalten  Bilde ,  eine  Kegelbahn  darstellend ; 
und  Breaute,  der  das  Problem  coloristisch  behandelt  in 
einer  fein  durchgeführten  Studie,  die  eine  Frau  und  ein 
Kind  unter  dem  rosigen  Lichtschein  einer  Lampe  bei 
der  Anfertigung  künstlicher  Blumen  darstellt.  Fournier 
nimmt  es  in  seinem  kleinen  Interieur  eines  Bauern- 
hauses, bei  Kerzenlicht  um  die  Abendbrodzeit,  mit  den 
besten  niederländischen  Meisterwerken  auf.  Selbst  der 
Künstlerveteran  Gerome  hat  der  für  den  Augenblick 
herrschenden  Mode  nachgegeben  und  ein  höchst  wirk- 
ungsvolles Bildchen  gemalt,  auf  welchem  wir  drei  Ver- 
schwörer um  einen  Tisch  in  der  äussersten  Ecke  eines 
grossen,  leeren  Zimmers  versammelt  sehen,  das  keine 
andere  Beleuchtung  aufweist ,  als  eine  einzige  Kerze, 
deren  Schein  voll  auf  das  Gesicht  des  einen  Mannes 
fällt,  während  die  Gestalten  der  beiden  anderen  lange, 
schwache  Schatten  werfen,  die  sich  bis  zum  Vorder- 
grund hin  erstrecken.  Veber  hat  an  «St.  Simeon 
Stylites »  ein  wirksames  Motiv  gefunden  und  dasselbe 
sehr  malerisch  behandelt.  Die  Säule,  auf  deren  Gipfel 
der  Heilige  sich  befindet,  gehört  zu  einem  ägyptischen 
Tempelbau,  dessen  Ruinen  ringsum  halb  im  Sande  ver- 
sunken sind.  Eine  aus  allen  Ländern  zusammengeströmte 
Pilgerschaar  umlagert  den  Fuss  der  Säule,  den  Segen 
des  Heiligen  zu  erflehen.  Die  letzten  Strahlen  der 
untergehenden  Sonne  treffen  den  Gipfel  der  Säule  und 
vergolden  die  Spitzen  der  Lybischen  Berge,  welche 
jenseits  des  grünen  Nils  aufragend,  den  Hintergrund 
des  Gemäldes  bilden.  Cormon  hat  eine  flotte  Skizze 
ausgestellt  —  es  ist  nämlich  nur  eine  Skizze  — 
«das  Leichenbegängniss  eines  gallischen  Häuptlings». 
Frangois  Flameng  ist  ein  Künstler,  dessen  Schöpf- 
ungen anmuthig,  wenn  auch  nicht  besonders  originell 
sind.  Sein  Triptychon,  c  die  Rast  in  Aegypten», 
verdankt  einen  grossen  Theil  seines  Reizes  Reminis- 
cenzen  an  Olivier  Merson  und  Uhde.  Der  alte  Thurm, 
welcher  den  Hintergrund  bildet,  ist  zwar  von  maler- 
ischer Wirkung,  jedoch  eher  spanisch  oder  französisch, 
als  morgenländisch. 


Wir  haben  schon  im  vorigen  Jahr  eine  Bemerkung 
über  die  starke  Betheiligung  fremder,  d.  h.  nicht  fran- 
zösischer Künstler  gemacht,  und  dies  müssen  wir  in  Be- 
zug auf  die  jetzige  Ausstellung  wiederholen.  Die  volle 
Hälfte  der  besten  Werke,  welche  wir  sahen,  ist  mit  aus- 
ländischen Namensunterschriften  versehen.  Vorherrschend 
sind,  wie  übrigens  zu  erwarten  war,  die  Amerikaner 
vertreten,  denn  Amerika  entsendet  die  meisten  seiner 
Kunstschüler  nach  Paris.  Ihre  Werke  zeugen,  wenn 
auch  selten  von  Originalität,  von  einer  grossen  Geschick- 
lichkeit, die  französischen  Lehren  in  sich  aufzunehmen. 
Pearce's  «Maria  Verkündigung»  lässt  ein  genaues 
Studium  Dagnan  Bouveret's  erkennen;  Mac  Ewen 
erweist  sich  mit  seiner  dramatisch  wirksamen  Compo- 
sition  « Amerikanische  Zauberinnen  im  Gefängniss  »  als 
würdiger  Schüler  von  Cormon.  Dessar  und  Clark 
schlagen  einen  originelleren  Ton  an;  der  Erstere  in  einem 
entzückenden  Bildchen  «Bauern  im  Zwielicht  auf  dem 
Felde»;  Letzterer  mit  einer  Lichteffectstudie :  «Ein 
Abendmarkt  in  Marokko». 

Die  englische  Kunst  finden  wir  hauptsächlich  durch 
die  sogenannte  Newlyn-Schule  vertreten.  Die  sämmt- 
lichen  Compositionen  aus  dieser  Schule  weisen  eine  ge- 
wisse Aehnlichkeit  mit  einander  auf,  gleichzeitig  aber 
auch  eine  Feinheit  und  Gefühlsinnigkeit,  welche  die  fran- 
zösischen Werke  nur  zu  oft  vermissen  lassen.  Stan- 
hope  Forbes  führt  uns  Soldaten  der  Heilsarmee  an 
einem  englischen  Küstenplatz  vor,  Trommeln  rührend 
und  Hymnen  absingend,  von  einer  meist  aus  Fischers- 
leuten bestehenden  Zuschauermenge  umringt.  Der 
Character  einer  jeden  Figur  ist  vortrefflich  erfasst  und 
wiedergegeben,  die  Farbenstimmung  durchweg  harmo- 
nisch. Auf  einer  grösseren  Leinwand  hat  Brangwyn 
das  Leichenbegängniss  eines  Kindes  in  ergreifender  Weise 
behandelt.  Weissgekleidete  junge  Mädchen  tragen  den 
Sarg,  welchem  auch  solche  singend  und  mit  Blumen  in 
den  Händen  voran  schreiten.  Die  übrigen  Leidtragenden 
folgen  in  schwarzen  Gewändern.  Einige  Vorübergehende 
sind  stehen  geblieben,  um  den  Zug  anzusehen.  Die 
sich  durch  die  contrastirenden  Massen  von  Schwarz  und 
Weiss  ergebende  Schwierigkeit  der  Farbenbehandlung 
ist  geschickt  gelöst  worden.  Beim  Anschauen  von 
Brangwyn's  «Matrosen,  das  Takelwerk  einer  Barke  er- 
klimmend, um  die  Segel  einzuziehen »  spürt  man  fast 
den  Wind,  als  müsse  Einem  der  Gischt  in's  Antlitz 
sprühen,   so  wunderbar  lebendig   wirkt   die    Darstellung 


W.   T.  Cjtaehofj.i  j.i.ir. 


Phot.  r    IUiirau«n|l,  H&ocbta 


Eine  ernste  Angelegenheit. 
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der  schäumenden  grauen  Wogen  und  der  feuchtglänzenden 
Planken  des  Verdecks.  Es  sind  zahlreiche  gute  Bilder 
von  holländischen,  belgischen  und  dänischen  Malern 
vorhanden.  Unter  den  wenigen  Münchener  Künstlern, 
welche  hier  ausgestellt  haben,  verdienen  zwei  besondere 
Anerkennung.  Kaempfer's  <  Kreuzfahrer  »  zu  Pferde,  in 
einem  langen  Zuge,  die  Lanzen  in  den  Staub  gelegt, 
mit  gesenkten  Köpfen  den  Segen  des  kriegerischen 
Bischofs   von   Rennes   empfangend,   ist  ein   kraftvoll  in 


decorativem  Stil  gemaltes  Bild.  Herrn.  Neuhaus  ver- 
leugnet zwar  in  seinem  Triptychon  <  Der  verlorene  Sohn  » 
nicht  den  Einfluss  seines  Lehrers  Uhde,  das  Werk  athmet 
indessen  trotzdem  den  Geist  eines  original  schaffenden 
Künstlers.  Ein  tüchtiger,  junger  südamerikanischer  Maler, 
Michelence,  hat  eine  etwas  brutale  Scene,  ein  Stier- 
gefecht in  strahlendem  Sonnenschein,  gemalt. 

Die  decorative  Malerei  ist  nur  mit  wenigen  Werken 
vertreten,  und  diese  wenigen  sind  keineswegs  befriedigend 


C.  Raupp.     Studie  zu  dem  Bilde  «  Heimfahrt  der  Klosterschule  > . 


ZU  nennen.  Aime  Morot,  der  Meister  in  der  Schild- 
erung der  Stierkampf-Arena  und  des  Schlachtfeldes, 
scheint  mit  dem  für  das  Hotel  de  Ville  bestimmten 
Deckengemälde,  das  den  Tanz  zum  Gegenstande  hat, 
keine  ihm  sympathische  Aufgabe  erhalten  zu  haben. 
Im  Vordergrunde  schweben  einige  Amoretten  im  üblichen 
Stil  um  einen  Lorbeerbusch.  Zwei  Paare  in  Costümen 
aus  der  Zeit  Ludwig's  XIII.  und  Ludwig's  XIV.  tanzen 
eine  Pavane  und  ein  Menuett.     Hinter  ihnen  kommen  ein 


Incroyable  und  eine  Merveilleuse  Arm  in  Arm  daher. 
Im  Hintergrunde  gewährt  eine  halbaufgeraffte  Gardine 
einen  Blick  in  das  Getümmel  eines  modernen  Ballsaals 
mit  den  im  Walzer  herumwirbelnden  Tänzern.  Morot 
ist  ein  geborner  Maler,  und  Nichts,  was  sein  Pinsel  dar- 
stellt, kann  einen  trivialen  Eindruck  machen;  so  ge- 
schickt versteht  er  jeden  Gegenstand  zu  behandeln. 
Sein  Gemälde  weist  bewundernswerthe  Proben  seines 
Könnens  auf,  im  Ganzen   ermangelt  es  jedoch   des  ein- 


6 


DIE  KUNST  UNSERER  ZEIT. 


heitlichen  Tones  und  einer  harmonischen  Stimmunj^. 
Benjamin  Constant,  der  sich  hauptsächlich  durch 
seine  Schilderungen  aus  dem  Orient  einen  weitverbreiteten 
Ruhm  erworben  hat,  ist  schon  früher  in  der  Lage  ge- 
wesen, sich  in  den  weiten  Proportionen  der  grossen 
Flächen  decorativer  Malerei  als  Meister  zu  bewähren. 
Sein  Deckengemälde  für  das  Hotel  de  Ville  hat  uns 
eben  desshalb  um  so  mehr  enttäuscht.  Ist  vielleicht  der 
Wunsch,  seine  Composition  dem  Milieu  anzupassen,  für 
welches  das  Bild  be- 
stimmt ist,  für  den 
Künstler  massgebend 
gewesen,  als  er  nach 
dem  Muster  der  Placate 
Cheret's  eine  Schaar 
colossaler  halbnackter 
Figuren,  umflattert  von 
grünen  und  gelben 
Gewändern  ,  zwischen 
rosenrothen  und  pur- 
purfarbenen Wolken  an 
einem  ultramarinblauen 
Himmel  in  rasendem 
Fluge  dahinstürmend, 
malte?  Was  auch  der 
Grund  gewesen  sein 
mag ,  das  Ergebniss 
müssen  wir  beklagen. 
Vielleicht  etwas  zu  sehr 
den  Einfluss  Tiepolo's 
verrathend,  ist  F  r  a  n  - 
gois  Flameng's 
Deckengemälde ,  €  Im 
Olymp  >  mit  den  in  der 
Verkürzung  gemalten 
Göttern  und  Göttinnen, 

immerhin  ein  lobenswerthes  Bild  zu  nennen,  obwohl  es  in 
der  Gcsammtwirkung  etwas  kalt  lässt,  und  die  Compo- 
sition nicht  überall  ganz  klar  hervortritt.  Die  Entfernung 
wird  vielleicht  Gabriel  Ferrier's  Deckengemälde 
einen  Reiz  verleihen.  Wie  man  es  jetzt  sieht,  erinnert 
es  mit  den  dicken  Frauenzimmern  und  deren  bänder- 
geschmückten Blumenkörben  an  die  schlechtesten  Chro- 
molithographien. Benjamin  Constant  entschädigt 
für  die  Mängel  seines  decorativen  Werkes  durch  ein 
höchst     meisterhaft     gemaltes     Bildniss     eines    jungen 


Mannes,  der  in  grauem  Jagdanzuge  mit  der  Flinte  in  der 
Hand  auf  einem  Tische  sitzt,  während  zu  seinen  Füssen 
ein  Hund  liegt.  Das  Licht  fällt  voll  auf  sein  Gesicht, 
dessen  Fleischton  gegen  einen  blaugrauen  Hintergrund 
absticht.  Alles  Uebrige  ist  in  gedämpften  Tönen  ge- 
halten. Hier  entdeckt  man  keine  Spur  von  der  ordinären 
Manier,  welcher  man  in  der  französischen  Bildniss- 
malerei so  häufig  begegnet.  In  dem  Portrait  Sr.  Heilig- 
keit Leo's  XIII.  ist  es  Chartran   nicht  gelungen,  sich 

von  einer  gewissen,  an 

den  Stil  des  achtzehnten 

Jahrhunderts    erinnern- 
den Geziertheit  frei  zu 
machen,  an  welcher  alle 
Bilder  dieses  Kunstlers 
leiden.  Sehr  viel  besser 
ist    Paul    Flandin's 
Bildniss  eines  Priesters, 
das      eine      gediegene 
Zeichnung    und    kraft- 
volle Pinselführung  auf- 
weist.    Der  Kopf  mag 
ein  wenig  zu  massiv  mo- 
dellirt  sein,  die  Hände 
aber     sind     wunderbar 
gemalt.        Wenn      die 
Photographie  in  Farben 
jemals  zu  den  von  ihren 
F>findern  angestrebten 
practischen       Erfolgen 
gelangen  sollte,  so  wäre 
es   mit   der  Thätigkeit 
solcher     Portraitmaler, 
wie    Lefebvre     und 
Bonnat  vorbei.    Des 
Letzteren  Malerei  wird 
von    Jahr    zu    Jahr   gröber.      Der    an    der  Grenze    von 
Spanien  geborene  Künstler  bekundet  in  seinem  Schaffen 
die   ganze    Brutalität  eines  Toreador's   und  Nichts   von 
der  Würde   eines  Hidalgos.     Sein  Bildniss  einer  Dame 
in  Blau  und  Gelb  berührt  unangenehm,   das    Renan 's 
geradezu   abstossend.      Unter    peinlicher   Hervorhebung 
unnöthiger  Details   hat   er   das  Aeussere  des  Gelehrten 
dargestellt;    von    der   Seele    des    Mannes    lässt    er    uns 
nicht  die  geringste  Ahnung  gewinnen;    keine  Spur  von 
Renan's    Lächeln     ist     von    Bonnat's    unbarmherzigem 
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Pinsel  zur  Geltung  gebracht  worden.  Es  ist  ein  Ver- 
gnügen, sich  von  derartigen  Leistungen  zu  einer  Gruppe 
fein  durchgeführter  l'ortraits  zu  wenden ,  den  Werken 
verschiedener  Mitglieder  der  Glasgower  Schule ;  zu 
Crawford's  zwei  jungen  Damen  in  Schwarz,  Wal- 
t  o  n '  s  kleinem  Mädchen  mit  kastanienbraunem  Haar, 
einer  Dame  zu  Pferde  von  Lavery  und  dem  zart  ge- 
malten Kopf  eines  Kindes  von  einem  jungen  amerika- 
nischen Künstler,  Wedder. 

Auf  dem  Gebiet  der  Landschaftsbilder  herrscht  ein 
seltsamer  Mangel  an  Werken  ersten  Ranges.  Die  Veter- 
anen dieses  Faches,  Frangais  und  Harpignies, 
sind  mit  verhäitnissmässig  unbedeutenden  Bildern  ver- 
treten; der  verstorbene  Pelouse  mit  der  sorgfältigen 
Studie  einer  Landschaft  bei  Morgenbeleuchtung,  ein 
kleines  Dorf  in  der  Nähe  von  Besangon,  das  im  Schutze 
steiler  Felsenhöhen  liegt,  deren  Spitzen  von  den  ersten 
Strahlen  der  Morgensonne  gestreift  werden.  Gleich  allen 
Gemälden  des  Künstlers  ist  auch  dieses  bei  grossen 
Vorzügen  etwas  dunkel  im  Ton.  Vayson  hat  in  einer 
Landschaft  bei  Vaucluse  zugleich  seine  vortreffliche 
Kenntniss  des  Thierlebens  verwerthet  und  eine  glänzende 
Wiedergabe  der  südlichen  Atmosphäre  erzielt.  Seines 
Schülers  Carlos-Lefebvre  zwei  Landschaften  in 
Sologne  sind  kühn  entworfen  und  von  reicher  Farben- 
wirkung. Auch  Quignon,  Vaultrier,  Le  Poit- 
tevin  haben  gute  Arbeiten  ausgestellt;  doch  werden 
in  diesem  Jahr  alle  übrigen  Landschaften  in  den  Schatten 
gestellt  durch  Le  Liepvre's  vier  Panneaux,  die  zur 
Ausschmückung  einer  Treppe  dienen  sollen,  jedoch  zu- 
sammen in  einen  Rahmen  gebracht,  ein  Ganzes  bilden. 
Das  Motiv  ist  eine  Strecke  grünen  Weidelandes,  mit 
einzelnen  Baumgruppen  am  Rande  eines  Baches  be- 
setzt ;  die  Zeit  eine  frühe  Morgenstunde  an  einem 
Früh  -  Herbsttage.  Im  Vordergrunde  erglänzt  ein  Dick- 
icht von  Schilf  und  Wasserlilien  im  Frühlicht ,  ein 
langer  Zug  Kühe  wird  von  einer  Frau  zur  Weide  ge- 
trieben. Hie  und  da  steigt  ein  Nebelflor  von  den 
thauigen  Wiesen  auf.  Der  Mond  geht  am  röthlich 
schimmernden  Horizont  unter.  Es  ist  nicht  möglich,  in 
Worten  den  Eindruck  von  Glanz  und  Frische  wieder- 
zugeben ,  den  das  Ganze  hervorbringt.  Heften  wir 
unseren  Blick  auf  die  Leinwand,  um  zu  erforschen,  auf 
welche  Weise  der  Erfolg  erzielt  ist,  so  bemerken  wir, 
dass  der  Künstler  verschiedenartige  Mittel  dazu  ange- 
wendet   hat.      An    manchen    Stellen    ist    die    Farbe    in 


scharfen,  kräftigen  Pinselstrichen,  an  anderen  dick  und 
gleichmässig  mit  dem  Spachtel  aufgetragen ,  dann  wie- 
derum liegt  sie  nur  so  dünn  auf  der  Leinwand ,  dass 
deren  grobfädiges  Gewebe  durchscheint.  Zum  grossen 
Theil  ist  des  Malers  Erfolg  seiner  ausserordentlichen 
zeichnerischen  Fähigkeit  zuzuschreiben,  mit  der  er  ganz 
genau  bei  jedem  seiner  Pinselstriche  die  Wirkung  im 
Voraus  zu  berechnen  weiss.  In  der  Marinemalerei  ist 
Maillard's  cStrandscene  nach  einem  Sturm»  mit 
einer  langen  Reihe  gescheiterter  Fischerboote  als  ein 
effectvoUes  Bild  zu  erwähnen;  die  Palme  auf  diesem 
Gebiet  aber  gebührt  dem  nonvegischen  Maler  Nor- 
mann, dessen  zwei  Küstenbilder,  das  eine  ein  süd- 
norwegischer Sonnenuntergang  mit  einem  zarten  Farben- 
contrast  von  blassgrauen  und  goldigen  Tönen ,  das 
andere  eine  Ansicht  vom  Nordcap  bei  drohendem 
Sturm,  zu  den  besten  Gemälden  der  Ausstellung  ge- 
hören. 

Wie  in  der  Malerei,  muss  auch  in  der  Sculptur  der 
weitaus  grösste  Theil  der  ausgestellten  Werke  als  mittel- 
massig  bezeichnet  werden.  Zehn  oder  zwölf  Meister- 
werke sind  hervorzuheben,  darunter  besonders  Frömiet's 
den  Connetable  Olivier  de  Glisson  darstellendes  pracht- 
volles Hautrelief.  Der  grosse  Krieger  sitzt  in  voller 
Rüstung  auf  einem  edlen  Schlachtross,  welches  er  mit 
der  linken  Hand  zügelt,  während  er  in  der  Rechten  sein 
Schwert  hält,  das  mit  Myrthen  umwunden  ist.  Sein 
geschlossener  energischer  Mund  und  das  durchbohrende 
Auge,  wie  auch  die  auf  der  Tafel  angebrachte  Devise 
cParceque  me  plest»  besagen,  dass  er  ein  Mann  war, 
der  sich  durch  kein  Hinderniss  hemmen  Hess. 

Ein  Werk,  das  wir,  wenn  wir  es  auch  nicht  bewun- 
dern, so  doch  als  bedeutend  erwähnen  müssen,  ist 
Görome's  « Bellona > .  Die  Kriegsgöttin  steht  auf  den 
Fussspitzen  und  mit  erhobenen  Armen,  in  der  Linken 
einen  Schild,  in  der  Rechten  einen  Wurfspiess  haltend. 
Den  Kopf  hat  sie  zurückgeworfen  und  den  Mund  weit 
geöffnet,  wie  im  Begriff,  das  Shakespeare 'sehe  cTod  und 
VerwU.stung!  Lass'  los  des  Krieges  Meute  1»  auszu- 
rufen. Die  Stelle  der  Hunde  vertritt  hier  indessen  eine 
zu  den  Fü.ssen  der  Göttin  sich  windende  Schlange  mit 
zornig  erhobenem  Kopf  und  aufgesperrtem  Rachen. 
In  dieser  Schöpfung  hat  Gerome  aus  seiner  Theorie  von 
der  farbigen  Plastik  die  äussersten  Consequenzen  gezogen. 
Die  Gestalt  der  Göttin  ist  mit  einem  grossen  purpur- 
farbigen   Ueberwurf    bekleidet,    welcher    in    schwerem 
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Faltenwurf  auf  einer  Seite  zurückfällt,  so  dass  ihr  Unter- 
gewand aus  Silberstoff  und  ihre  goldene  Rüstung  sicht- 
bar sind.  Auf  ihrer  Brust  glänzt  ein  blauer  Edelstein. 
Das  Gesicht,  die  Arme  und  Füsse  sind  fleischfarbig 
getönt;  die  Augen  mit  grünem  Email  gefüllt,  wodurch 
sie  wie  Smaragde  schimmern.  In  verschiedenen  Details 
erinnert  das  Werk  an  Simard's  «Wiederherstellung  der 
Athene  Parthenos  desPhidias»,  welche  für  den  Herzog  von 
Luynes  ausgeführt,  1855  auf  der  Pariser  Ausstellung  war. 
Auch  seine  Gruppe  «Pygmalion  undGalathea»  hatGerome 
mit  Farben,  jedoch  in  gemilderter  Weise,  ausgestattet. 
Pygmalion  erhebt  sich  auf  den  Fussspitzen,  um  seine 
schöne  Statue  zu  umarmen,  die  Leben  gewinnend  sich 
ihm  entgegen  beugt.  Das  Werk  ist  ganz  vorzüglich 
modellirt,  doch  hat  die  Galathea,  wie  uns  bedünken  will, 
mehr  das  Aussehen  eines  Pariser  Modells,  als  einer 
griechischen  Göttin.  Von  Ar  las  ist  eine  in  Marmor 
ausgeführte  Reproduction  seiner  schön  componirten 
Gruppe  vorhanden,  den  Tod  Jesu  darstellend,  für  deren 


Original  in  Gyps  der  Künstler  im  Salon  von  1890  eine 
Medaille  erhalten  hat.  Die  Modellirung  sämmtlicher 
Figuren  und  besonders  die  der  zu  Boden  gesunkenen 
Maria  Magdalena  verdient  das  höchste  Lob.  Coulon's 
«  Reve  d'Amour»,  Seysse's  mit  Grazie  modellirte 
liegende  Gestalt  des  « S.  Saturninus »,  Hanneaux' 
Broncegruppe  «Mercur  und  Bacchus»  sind  sämmtlich 
Bildwerke  von  vorzüglichem  Werth.  «  Benedicte  »  ist  der 
Titel  einer  sehr  bemerkenswerthen  Figur  von  Tonetti 
Dozzi,  einen  abgezehrten,  in  wenige  Lumpen  gehüllten 
Eremiteii  darstellend,  der  mit  emporgerichtetem  Antlitz 
ein  Stück  Brod  in  der  ausgestreckten  Hand  hält.  Das 
Piedestal  trägt  als  Inschrift  sein  Gebet : 

<  Donnez  leur,  6  mon  Dieu,  le  pain  quotidien 
Et  s'il  n'en  est  assez,  prenez  le  mien.  » 

Erwähnen  müssen  wir  auch  eine  grossartige  Colossal- 
gruppe  von  Cain,  zwei  «Tiger  im  Kampf»,  und  Merrie's 
anmuthige  weibliche  Gestalt,  « Le  Regret »  benannt,  die 
für  das  Grabmal  Cabanel's  bestimmt  ist. 


C.  Raupp.     Am  Clüemsee. 
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UNKRITISCHE  KUNSTLERPORTRAITS. 


VON 

F.    WALTER. 


I. 


CARL    RAUPP. 


Unkritisch!  Denn  Kritik  ist  eine  vergleichende 
Arbeit  und  im  Vergleichen  verwischen  sich  allzu 
leicht  die  Conturen  des  Einzelnen.  Im  Nach- 
folgenden soll  aber  von  Einzelnen  die  Rede  sein.  Als 
Solche  sind  die  Künstler  weit  interessanter,  als  Solche 
geben  sie  uns  mehr.  Gruppen  und 
Richtungen,  Strömungen  und  Con- 
fessionen  in  der  Kunst  wechseln. 
Persönlichkeiten  aber  bestehen.  Wir 
sind  in  unserer  Kunstanschauung 
heute  mehr  oder  minder  Alle  Partei- 
menschen geworden,  unfreie ,  ehr- 
liche, gewiss.  Aber  in  Kampfzeiten 
gibt  es  kein  «  Ueberdemwasser- 
schweben  »  und  keine  Objectivität  im 
Sinne  der  Geschichte.  Die  kommt 
hinterher.  Wir  gehen  leicht  an 
manchem  Tüchtigen  vorüber,  wenn 
er  nicht  zu  den  « Unsrigen »  gehört 
und  wir  überschätzen  vielleicht  auch 
hie  und  da  eine  brave  Mittelmässig- 
keit,  wenn  ihr  Träger  ein  braver 
Kamerad  ist.  Wir  vergleichen  eben 
Alles  und  Jeden,  mit  dem,  was  unser 
Ideal  ist  I  —  Darum  unkritisch  !  Jeden 
für  sich  I     So  sind  sie  am  besten  1 

Man  kann  den  Namen  eines  unserer 
Münchener  Meister  nicht  nennen  hören,  ohne  an  einen  ober- 
bayerschen  See  zu  denken,  und  kann  diesen  herrlichen 
See  nicht  wohl  glitzern  sehen  im  Sonnenschein,  oder  auf- 
rauschen hören  im  Sturm,  ohne  sich  dieses  Malers  zu 
erinnern.     Der  Maler  ist  Professor    Carl  Raupp    und 


C.  Raupp.     Studie  zu  dem  Bilde  <  Gefoppt  >. 


geweiht;  seit  Jahren  entlehnt  fast  Alles,  was  er  malt, 
seine  Motive  dem  schönen  See  und  seinen  grünen  Ge- 
staden. Und  das  darum,  weil  der  Maler  Landschafter 
und  Sittenschilderer  ist  zu  gleichen  Theilen  und  weil 
der  See  an  Stimmungen  und  Vorwürfen  ebenso  abwechs- 
lungsreich ist,  wie  das  Menschen- 
treiben, das  ihn  bevölkert.  Es  gibt 
übrigens  der  Maler  noch  mehr,  denen 
es  die  Nixe  des  Chiemsee's  angethan 
hat.  Landschafter  specialisiren  über- 
haupt gerne.  Wir  haben  ganze 
Künstlergruppen  in  München,  die  fast 
ausschliesslich  den  unerschöpflichen 
landschaftlichen  Reichthum  des  Isar- 
bettes  ausbeuten.  Andere,  die  zu 
der  nicht  minder  abwechslungsreichen 
Umgegend  von  Dachau  geschworen 
haben,  mit  ihren  grossen  Lüften  und 
ihren  feinen  Bodendetails.  Und  Carl 
Raupp  gehört  dem  Chiemsee  und  der 
Chiemsee  ihm. 

Raupp  ist  ein  Münchener  Maler,  aber 
kein  Bayer,  sondern  in  Darmstadt  ge- 
boren (1837).  Mit  19  Jahren  kam  er 
zu  Jakob  Becker,  dem  bekannten 
Genremaler  und  Lehrer  am  Städel'- 
schen  Institut  in  Frankfurt  a.  M. 
in  die  Schule,  wo  er  bis  zum  Frühjahr  1858  blieb. 
Als  Lessing  von  Düsseldorf  nach  Karlsruhe  übersiedelte, 
war  Raupp  dann  anfangs  Willens,  an  der  dortigen  Kunst- 
schule weiterzustudiren,  aber  ein  Recognoscirungsbesuch 
brachte  ihn  davon  ab.     Es   gefiel   ihm  nicht  dort;   die 


der  See  ist  der  Chiemsee.     Jener  hat  diesem  sein  Leben      Verhältnisse    an    der   Kunstschule    taugten    ihm   wenig, 
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Lessing  hatte  kein  Lehramt  an  derselben  erhalten,  und 
das  war  mehr  oder  minder  bestimmend  für  seine  spätere 
Laufbahn.  Er  ging  im  Sommer  1858  nach  München. 
Damals  fand  eben  im  Glaspalast  die  grosse  historische 
Ausstellung  statt,  der  Stern  Piloty's,  der  auf  die  ganze 
nun  folgende  Epoche  des  deutschen  Kunstlebens  so 
grossen  Einfluss  hatte,  war  im  Aufgehen.  Und  Carl 
Raupp  trat  1860  in  die  Pilotyschule  ein.  Lenbach 
und  Makart,  Defregger  und  Liezen-Mayr,  Habermann, 
Grützner,  Gabi,  seien  als  einige  der  glänzendsten  Namen 
genannt,  die  mit  ihm 
aus  dieser  Schule  her- 
vorgingen. 

Als  Pilotyschüler 
malte  der  junge  Künst- 
ler nun  seine  ersten 
Bilder :  <  Zwei  Mütter  » , 
«Mittagsläuten  bei  der 
Heuernte»  und  mehrere 
kleinere  Arbeiten,  die 
rasch  ihr  Publicum 
fanden  und  verkauft 
wurden.  Sie  gingen, 
wie  jene  beiden  grösse- 
ren nach  Amerika  — 
damals  ein  reiches 
Absatzgebiet  für  die 
deutsche  Genremalerei. 
Das  beste  Zeugniss, 
das  Raupp  damals  er- 
halten konnte ,  war, 
dass  er,  noch  an  der 
Schule,  dennoch  selbst 
schon  Schüler  hatte. 
Im  Frühjahr  1866  trat 
er  aus  der  Academie 
aus  und  machte  sich 
selbstständig  als  Lehrer  und  Maler. 

Seine  junge  Schule  machte  bald  Aufsehen  und 
errang  Erfolge ,  für  welche  die  Namen  einiger  seiner 
Schüler  als  Maassstab  dienen  mögen.  Harburger  war 
bei  ihm,  der  humorvolle  Schilderer  der  deutschen  Kneipe, 
Karl  Seiler,  der  unter  unseren  Kleinmalern  heute  einem 
grossen  französischen  Vorbilde  vielleicht  am  nächsten 
kommt,  Toby  Rosenthal ,  als  gemüthreicher  Genremaler 
bekannt,  Johann  Engel  u.  A. 


C.  Raupp.     Studie  zu  dem  Bilde  «  Gefoppt ; 


Als  Dreissiger  und  vier  Wochen  alter  Ehemann 
bekam  Raupp  im  Herbste  1867  einen  Ruf  als  Professor 
an  die  Kunstschule  in  Nürnberg  und  zwar  war  ihm  eine 
Mal-  und  Componirschule  angeboten.  Als  er  im  nächsten 
Frühjahre  dorthin  übersiedelte,  folgte  ihm  ein  grosser 
Theil  seiner  Schüler  und  mancher  Neue  kam  hinzu, 
dessen  Name  in  der  Kunstwelt  heute  echten  Goldklang 
hat,  z.  B.  Fritz  August  Kaulbach,  der  vorletzte  Director 
der  Münchener  Academie;  L.  Löfftz,  dessen  Nachfolger, 
der  als  Raupp's  Landsmann  diesem  nach  Nürnberg  nach- 
gegangen war,  Meyer- 
Graz  ,  Kotschenreitcr, 
Claus  Meyer,  der  jetzt 
Professor  in  Karlsruhe 
ist,  Hans  Blum,  Kreling, 
Schildknecht,  K.  Wei- 
gand,  Recknagel  und 
viele  Andere.  So  war 
Raupp's  Wirken  in  der 
alten  Dürerstadt  frucht- 
bar und  erfreulich. 

Elf  Jahre  hielt  der 
Künstler  an  den  Ufern 
der  Pegnitz  aus.  Als 
aber  Director  Kreling 
starb,  wurde  die  Kunst- 
schule durch  dessen 
Nachfolger  Gnauth  re- 
organisirt,   d.  h.  in  eine 

Kunstgewerbeschule 
verwandelt,  die  keine 
rein  künstlerische  Vor- 
bildung der  Schüler 
mehr  anstrebte,  und 
damit  auch  ihre  her- 
vorragende Stellung  in 
der  Kunstwelt  einbüsste. 
Raupp  wurde  dadurch  frei,  er  ging  in  Pension  und  ver- 
zog  1879  nach  München. 

Schon  in  Piloty's  Schule  hatte  der  Maler  sein  ganz 
bestimmtes  Gebiet  gefunden  und  sich  mit  Entschieden- 
heit der  Sittenmalerei  zugewendet,  auf  allen  Bildern  stets 
die  landschaftliche  Stimmung  als  integrirenden  Bestand- 
theil  des  ganzen -Kunstwerkes  betonend  und  als  noth- 
wendige  Ergänzung  der  figürlichen  Handlung  betrachtend. 
So  führten  ihn  schon  von  Anfang  an  seine  sommerlichen 
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Studienreisen  in's  Gebirg ,  vorzugsweise  nach  Brannen- 
burg,  einen  reizend  gelegenen  kleinen  Ort  an  der  Süd- 
bahn, der  nahe  am  Fusse  des  Wendelsteins  liegt.  Der 
Ort  war  im  Anfang  der  sechziger  Jahre  von  Künstlern 
viel  besucht.  Später  frequentirte  Raupp  mit  seinen 
Schülern  auch  Willingsliausen  in  Curhessen,  bei  seiner 
engeren  Heimatli.  Zahlreiche  Bilder  stammen  aus  dieser 
Epoche :  «  Sonntagsmorgen  in  Hessen  » ,  «  Abendläuten  » , 
«Die  Preussen  kommen»,  «Mairegen»,  «Heimkehr  vor 
dem  Gewitter»  u.  s.  w.  Alle  diese  Bilder  gingen  durch 
die  Wimmer'sche  Kunsthandlung  über's  Meer  in  den 
Besitz  amerikanischer  Kunstfreunde. 

Von  Nürnberg  aus  hatte  Raupp  zum  ersten  Male, 
wiederum  von  Schülern  begleitet,  eine  Studienreise  nach 
dem  Chiemsee  gerichtet.  Und  das  gab  « eine  Liebe 
auf  den  ersten  Blick  ■» ,  von  der  die  Romandichter  er- 
zählen. Er  ist  dem  See  treu  geblieben  bis  zum  heutigen 
Tage  und ,  wie  gesagt ,  mancher  Andere  —  z.  B. 
Wopfner  —  wie  er. 

Ein  wundersames  Wasser  —  das  bayerische  Meer! 
Ein  Lieblingsstück  des  Schöpfers  und  der  Weltgeschichte. 
Der  Stoff  geht  Einem  dort  nicht  aus  und  die  Poesie 
auch  nicht.  Nicht  umsonst  hat  der  unglückliche  König 
Ludwig  IL  von  Bayern  mit  seiner  überreichen  Phantasie 
sein  Märchenschloss  auf  Herrenwörth  erbaut,  nicht  um- 
sonst hat  Karl  Stieler  dort  seine  süsstraurigen  Irmingard- 
lieder   gesungen.     Und   wie  jetzt  die  Kunde  geht,    soll 


C.  Raupp.    I'raueninsel  im  Chiemsee.     Landungsbrilcke 


C.  Raupp.     Studie  zu  dem  Bilde  <  Gefoppt » . 

gar  ein  Anderer,  ein  Riesenmensch,  dem  man  poetische 
Rührung  sonst  so  leicht  nicht  zutraute,  Verlangen  haben 
nach  den  hellgrünen  Wassern  des  Chiemsee's  und  seinen 
friedlichen  Gestaden  —  Fürst  Bismarck ,  der  jüngst 
gesagt  hat,  er  möchte  sich  wohl  dort  oben  seine  Hütte 
bauen.  Zeugniss  davon,  wie  viel  Künstler  und  Poeten 
Anregung  dort  gefunden,  gibt  das  berühmte  Fremden- 
buch im  Dorfwirthshause  zu  Frauenwörth.  Für  einen 
Maler  von  Raupp's  Schlage,  der  die  Menschen  von  der 
Natur  nicht  trennen  mag,  ist  das 
der  richtige  Platz !  Denn  hier  ist 
der  Mensch  ewig  mit  der  Natur 
zusammen,  mit  einer  unsagbar 
reichen,  tausendfältig  wechselnden 
Natur.  Das  Seeufer  ist  seine 
Heimath,  der  See  gibt  ihm  Brod, 
dem  Fischer,  dem  Schiffer,  im 
See  stirbt  er  wohl  auch  einmal, 
wenn  Sturmesgewalt  sein  winziges 
Schifflein  zerschellt.  Mit  dem  See 
kämpft  er  im  grollenden  Wetter, 
an  ihm  freut  er  sich  im  Sonnen- 
schein. Auf  dem  See  spielt  sich 
seine  Liebeszeit  ab,  in  irgend 
einem  lauschigen  grünen  Ufer- 
winkel holt  er  sich  vielleicht  seinen 
ersten  Kuss  —  oder  seinen  letzten, 
wenn's   heisst   Abschied   nehmen. 
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Ueber  den  See  hin  führt  er  im  Einbaum  seinen  Erst- 
gebornen zur  Taufe  und  wird  vielleicht  selbst  einmal 
über  den  See  hin  zur  ewigen  Ruhe  gefahren.  Die 
Grösse  des  Chiemsees  macht,  dass  er  für  die  Lebens- 
führung seiner  Anwohner  eine  ganz  andere  Bedeutung 
hat,  als  die  kleineren  oberbayerischen  Gebirgsseen.  Er 
ähnelt  auch  in  dieser  Hinsicht  wirklich  mehr  dem  Meere. 
Und  endlos  wechselnd,  wie  das  Menschenschicksal, 
das  um  ihn  und  auf  ihm  seinen  Schauplatz  hat,  ist  der 
See  auch  mit  seinen  Bildern  und  Stimmungen  für  das 
Malerauge.      Er   hat   die    Berge,    mächtige  Berge,  zum 


Hintergrund,  aber  er  ist  nicht  eingeengt  von  ihnen. 
Lichtmassen  fluthen  über  seine  klaren,  farbigen  Wasser, 
wie  kaum  über  einen  anderen  See  unseres  Hochlandes. 
Anmuthige  Inseln  beleben  ihn,  Inseln,  deren  Bewohner 
wiederum  dem  Maler  hinreichend  Stoff  zum  Beobachten 
geben :  Frauenwörth  mit  seinen  Nonnen ,  Herrenwörth 
mit  seinem  Königsschlosse,  das  schon  eine  Ruine  war, 
als  es  der  Welt  bekannt  wurde.  Der  See  ist  so  gross, 
dass  die  jenseitigen  Ufer  meist  in  Dunst  verschwimmen, 
und  Form  und  Farbe  der  Wellen  wechseln  bei  ihm 
wie    auf  dem  Meere.     Aber  er  hat   den  Reiz    der  Ufer 


C.  Raupp.     Am  Chiemsee. 


doch  immer  nebenbei,  der  diesem  fehlt.'  Auch  Carl 
Raupp  hat  es  versucht,  an  den  italienischen  Seen,  an 
der  Ostsee  Motive  zu  finden,  die  seinen  künstlerischen 
Bestrebungen  entsprächen  —  aber  er  ist  immer  wieder 
zu  seiner  ersten  Liebe  zurückgekehrt.  Auf  dem  Meere 
verschwand  unserm  Maler  wohl  der  Mensch  zu  sehr 
vor  der  Riesengrösse  des  Elementes,  und  das  Leben 
an  den  italienischen  Seen  war  ihm  nicht  sympathisch. 
Vielleicht  kommt  auch  dazu ,  dass  ihm  das  gesunde, 
kernfeste   Geschlecht   auch  besonders  lieb  ist,    das    am 


Chiemsee  haust.  Kurz,  dort  oben  ist  aus  dem  Hessen 
ein  Bayer  geworden,  und  zwar  Einer,  der  zäher  an 
seinem  Grund  und  Boden  hängen  mag,  wie  Mancher, 
der  dort  geboren  ist.  — 

Bald  nach  Raupp's  Rückkehr  nach  München ,  wo 
er,  wenn  ich  nicht  irre,  anfänglich  wieder  eine  Privat- 
schule unterhielt,  wurde  er  von  Piloty  an  die  Academie 
gezogen,  anfänglich  als  Lehrer  und  Mitglied  des  Col- 
legiums,  zuletzt  als  ordentlicher  Professor,  als  der  er 
noch  heute  wirkt  und  wohl  noch  lange  wirken  wird. 


C.   Raupp  pinx. 


Pbot-   r.  H&nfvUvncl,  Hftochta. 


Heimfahrt  der  Klostersehule. 
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Seit  jener  Zeit  nun  entstanden  hier  zahlreiclie  solche 
Chiemseebilder  —  selten  ein  Anderes  dazwischen.  cEin 
Abend  am  See »  wurde  auf  einer  Düsseldorfer  Aus- 
stellung verkauft.  Es  ist  eine  Uferidylle.  Links  im 
Vordergrunde  eine  Mutter  mit  ihren  Kindern,  die  Schilf 
heimgebracht  haben,  rechts  ein  Hirt,  der  seine' Heerde 
tränkt.  Reiches,  fluthendes  Abendlicht  darüber.  Tief 
poetisch  ist  die  schöne  Composition  «  Nymphaea  alba». 
Ein  träumendes,  kaum  zur  Knospe  erschlossenes  junges 
Weib,  mit  weissen  Wasserrosen  geschmückt,  das  im 
Ufergras  liegt  und  träu- 
mend hinausblickt  über 
das  Wasser,  vielleicht 
im  ersten  Liebesweh. 
Ein  Lamm  schmiegt 
sein  Haupt  in  der  Hirtin 
Schooss.  UmihreFüsse 
spielt  die  Fluth.  In  der 
Composition  erinnert 
die  liebliche  Figur  an 
das  eine  oder  das  andere 
schöne  Blatt  von  Kaul- 
bach's  Goethe-Bildern. 
«Ein  Wettei;  kommt » , 
ist  eines  der  meistge- 
kannten und  wohl  auch 
eines  der  bedeutendsten 
Bilder  Carl  Raupp's. 
Bleischwere ,  schwarze 
Wolken  ziehen  über 
Herrenwörth  herauf, 
dessen  langgestrecktes 
weisses  Massiv  aus  dem 
Dunkel  in's  Wetter  her- 
ausleuchtet. Unruhig 
flattern  die  Möven  auf 

dem  düstern  Hintergrunde  der  Wolken.  Auf  den  schäumen- 
den Wogen  schwimmt  ein  Einbaum  —  das  typische,  in 
seinem  Bau  wohl  nach  uralter  Tradition  gefertigte  Fahrzeug 
des  Chiemsee's  und  der  bayerischen  Seen  überhaupt,  von 
dem  nun  wohl  auch  bald  das  letzte  Exemplar  verschwunden 
sein  wird.  Ein  schönes,  stattliches  junges  Weib  führt  mit 
aller  Macht ,  stehend ,  das  Ruder.  Ihr  Haar  und  ihr 
Kopftuch  wehen  im  Winde.  Eine  alte  Frau  sitzt  steuernd 
hinten  in  dem  schmalen  Gefährt  und  vorne  sitzt  ein 
Kind,  der  drohenden  Gefahr  unbewusst,  und  birgt  sein 


C.  Raupp.     Studie. 


Kätzchen  im  Schurz,  um  es  vor  dem  sprühenden  Gischt 
zu  schützen.  Anmuthig  und  wild  zugleich  ist  das  Bild  und 
zu  starker,  grosser  Wirkung  zusammengedrängt  im 
Rahmen.  Die  Flucht  des  Menschen  vor  der  rasenden 
Gewalt  des  Sturmes,  oder  den  Kampf  schwergeladener 
Boote  mit  aufgeregten  Wellen  malt  Raupp  besonders 
gerne.  Von  dem  eben  genannten  Bilde  existirt  ein 
schöner  Stich  von  der  Hand  Deininger's. 

« Lustige  Fahrt »  betitelt  sich  ein  anderes  Bild  von 
gewinnender    Freundlichkeit.      Ein    Schiff  voll    Kinder. 

An  einem  Stecken  eine 
durchlöcherteLeinwand 
als  Segel,  ein  zerfetztes 
Schnupftuch  darüber  als 
Wimpel.     Acht    Stück 

gesunde ,  lachende 
Fratzen  als  Passagiere 
und  Schiffer  an  Bord. 
Einer  stösst  ab  mit  dem 
Ruder,  Einer  führt  das 
Steuer,  das  dreimal  so 
lang  ist,  wie  er.  Eitel 
Seligkeit  unter  den  klei- 
nen Argonauten.  Sie 
schwimmen  noch  im 
seichten  Wasser;  weit 
hinaus  wird  man  sie 
wohl  nicht  lassen.  Gros.s- 
vater  sitzt  am  Ufer, 
sein  Pfeifchen  schmau- 
chend, und  Mutter,  das 
Kleinste  auf  dem  Arm, 
sieht  zu.  Ferner  «Glück- 
lich gelandet»,  «Auf 
wogender  Fluth » ,  «Im 
Schutz  der  Mutter  > , 
«Vom  Sturm  gejagt»  (Gallerie  in  Dresden)  u.  s.  w.  Die 
«Ueberfahrt»  gehört  der  Gallerie  in  Mannheim.  Wildes 
Wasser.  Der  Einbaum  droht  fast  unterzugehen.  Ein 
paar  feiste,  «terminirende  Kapuziner»  lassen  sich  über- 
setzen und  werden ,  vom  Sturm  überrascht ,  tüchtig 
umhergeschüttelt.  Einen  köstlichen  Gegensatz  zu  der 
Angst  der  frommen  Brüder  bildet  der  lachende  Ueber- 
muth  der  drallen  Dirne  am  Steuer  und  die  Ruhe  der 
rudernden  Schifferbuben.  Noch  ein  anderes  Bild  Raupp's 
heisst  « Ueberfahrt. »     Der  Vater   steht  im  Boote,    nach 
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vorwärts  arbeitend  mit  gekreuzten  Rudern.  Die  Mutter 
drückt  ihr  Kleines  ängstlich  an  sich  und  lachend  spielt 
hinter  ihr  ein  Bube.  —  Und  wie  hübsch  ist  die  Aus- 
fahrt «Mit  günstigem  Winde».  Die  Grosse  stösst  den 
Kahn  ab  mit  dem  Ruder  und  derweil  sitzt  ein  prächtiger 
Junge,  die  Beine  über  Bord  baumeln  lassend,  hinten  im 
Kahn  und  zieht  ein  kleines,  selbstgeschnitztes  Segelschiff 
nach.  Klein  Schwesterlein  sieht  bewundernd  zu  dem 
kühnen  Seefahrer  auf. 

«  Auf  stiller  Fluth  »  schildert  ein  vornehmes,  junges 
Weib,  in  Gedanken  versunken,  in  einem  schattigen,  tief- 
dunklen Uferwinkel.  Hinter  ihr  sitzt  Einer  im  Kahn,  der 
das  Ruder  führt  —  und  sie  haben  sich  Viel  zu  sagen. 
Eine  andere  Schilderung  zweier  zärtlichen  Menschenkinder 
hat  der  Maler  «Im  Kahn:^  getauft.  Er  bläst  die  Flöte, 
sie  lauscht.  Die  Beiden  tragen  das  Gewand  des  1 8.  Jahr- 
hunderts. Still  liegt  der  See,  hinter  den  Bäumen 
schwimmt  der  Mond  herauf.  «Im  Park».  Eine  junge 
Dame  in  «  Theklacostüm  »  ,  mit  einem  Hunde.  Sie  blickt 
lauschend  nach  einer  bestimmten  Richtung,  als  hätte 
sie  eben  einen  Laut  gehört.  Vielleicht  den  Schritt  des  - 
Geliebten !  —  Zwei  verschiedene  Bilder  sind  dem  Moment 
gewidmet,  wo  sich  der  Dampfer  dem  « Steg »  nähert  an 
irgend  einem  Uferort  des  See's.  Ungeduldige  Fahrgäste 
harren  des  Schiffes.  « Ernte  auf  dem  Chiemsee »  zeigt 
schwer  mit  Gras  und  Klee  beladene  Kähne,  die  heim- 
geführt werden,  bis  an  den  Rand  in's  Wasser  gedrückt. 
Auf  einem  anderen  Chiemseebilde  sehen  wir  die  Fluth, 
hell,  klar  und 
regungslos  da- 
liegen, wie 
einen  Spiegel. 

Entblössten 
Haupts  stehen 
die    Leute     in 
ihren    Fahr- 
zeugen. Es  ist, 
als  ob  man  die 
Ave  -  Glocke 
herüberläuten 
hörte  aus  dem 
Kloster.  Diese 
hellen ,     silbri- 
gen    Abend- 
himmel      und 
jene    düsteren, 


schiefergrauen  Wetterstimmungen  liebt  Raupp  ganz  be- 
sonders. Sie  sind  es  auch  wohl,  die  den  Chiemsee  am 
grossartigsten  erscheinen  lassen.  Bergglühen  und  Abend- 
roth wird  Einer  auf  Raupp's  Bildern  selten  finden. 
Auch  ein  anderes  Gemälde  «  Friede » ,  das  die  Berliner 
Nationalgallerie  besitzt  —  sie  Hess  davon  einen  sehr 
gelungenen  Farbendruck  anfertigen  —  dürfte  hier  als 
eins   von  Raupp's   besten  Bildern  zu  erwähnen  sein. 

Bild  um  Bild  in  dichtgedrängter  Reihenfolge  hat  er 
sich  dort  geholt,  seit  er  den  Chiemsee  «  entdeckt » .  Wie 
das  ganze  Leben  der  Leute,  so  spielt  sich,  wie  gesagt, 
auch  ihr  Liebesfrühling  zum  guten  Theil  auf  den  Wellen 
und  am  Ufer  ab.  Hier  führt  uns  denn  auch  der  Maler 
ein  Liebespaar  vor,  das  auf  einem  Baumstamm  in  fröh- 
licher Zwiesprache  sitzt,  derweil  zu  ihren  Füssen  die 
Wellen  an's  Ufer  plätschern,  dort  ein  Anderes,  das  in 
traulicher  «  Abendruhe  »  auf  dem  Kahne  heimkehrt.  Sie 
ruht  hoch  oben  auf  schwellendem  Graspolster,  er  steht 
neben  ihr,  das  Ruder  müssig  in  der  einen  Hand,  wäh- 
rend die  andere  kosend  das  Liebchen  umschlingt.  Oder 
Er  und  Sie  unter  einem  Weidenbaum,  Bord  an  Bord, 
todttraurig  beim  Abschiednehmen;  oder  Zwei  einander 
begegnend  und  einander  zujauchzend  auf  dem  See. 
Auch  heiteres  Familienglück  finden  wir  mit  manchem 
Bilde  geschildert  —  aber  immer  rauscht  der  See  seine 
Weise  darein,  immer  ist  ein  Kahn  in  der  Nähe  an  dessen 
Wände  die  Wellen  schlagen.  Als  Maler  der  Kinder- 
welt, die  er  gar  sehr  zu  lieben  scheint,    und  mit  der  er 

seine  Bilder 
gerne  bevöl- 
kert, hat  sich 
Carl  Raupp 
auch  schon 
viele  Herzen 
gewonnen. 

Von      den 
beiden  Bildern 

von  seiner 
Hand,  welche 
heuer  die  VI. 
Internationale 
Kunstausstel- 
lung in  Mün- 
chen zieren, 
finden  die  Le- 
ser der  «  Kunst 
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unserer  Zeiti  das  Grössere,  «Heimfahrt  der  Kloster- 
schule» als  Vollbild  in  diesem  Heft.  Es  ist  wieder 
düsteres  Unwetter  über  dem  Chiemsee  und ,  wie  es 
scheint,  gilt  es  schleunige  Heimfahrt.  Im  Uebrigen 
erklärt  sich  das  schöne  Werk  von  selbst. 

Die  zahlreichen  Studien,  die  sich  im  Text  eingestreut 
finden,  zeigen  am  besten,  wie  der  Künstler  arbeitet. 
Aug'  in  Aug'  mit  der  Natur,  von  der  er  kein  photo- 
graphisches Abbild  geben  will,  die  er  aber  gründlich 
kennen  gelernt  hat  in  allen  Phasen  und  Wechseln,  bevor 


er  sie  für  seine  Zwecke  auf  die  Leinwand  übersetzt. 
Ganz  besonders  reizvoll  sind  einige  ungewöhnlich  lebendig 
gehaltene  Kinderstudien ,  schnell ,  mit  wenigen  kecken 
Pinselstrichen  festgehalten  und  köstlich  in  ihrer  frischen 
Unmittelbarkeit. 

Ein  « ausgeführtes  »  Portrait  des  Malers  ist  in  Vor- 
stehendem nicht  gegeben,  höchstens  eine  Skizze,  c  Aus- 
führen» kann  man  das  Bildniss  eines  Malers  eben  in 
Worten  nicht ,  man  muss  ihn  in  seinen  Werken  kennen 
lernen,  um  sich'  ganz  über  ihn  freuen  zu  können. 


Hg-<=- 


ARABESKEN. 

Von 

MAX    BERNSTEIN. 


IV. 
Zu  dem  Bilde  von  H.  Kauffmann:  „Das  g'schamige  Dirndl". 


„Mit  so  an  g'schamig'n  Deandl  — 

Dös  is  D'r  a  G'frett! 

I  lass  Di  net  aussi  — 

Kriag'  i  a  Bussl  oder  net?"  — 


I  woass  net,  ob  er's  'kriagt  hat, 
Der  schneidige  Bua. 
Aber  e  r  wird's  ja  wiss'n  — 
Und  dös  is  ja  g'nua. 


*)   Nr.  I  siehe  2.  Jahrg.  S.  61,  Nr.  II  u.   III  3.  Jahrg.   S.  10. 
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UNSERE  BILDER. 


Zwei  scharfe  Gegensätze:  Carl  Wuttke's  Dar- 
.  Stellung  des  in  Abendgluthen  heiteren  Rom 
'  und  J.  Ekenaes'  kalte  Wäsche  auf  dem  Eise! 

Das  Leben  der  ewigen  Stadt  pulsirt  wohl  auf  dem 
Corso  lebhafter  als  hier  zwischen  dem  Tempel  der  Vesta 
und  der  Fortuna.  Aber  hier  hat  es  sich  am  reinsten 
in  seinen  alten  Bahnen  erhalten.  Die  ehrwürdigen  Reste 
antiker  Kunst ,  hinter  denen  sich  der  Campanile  früh- 
christlicher Zeit,  der  Brunnen  und  die  breite  Kirchen- 
fagade  des  Barock  aufbauen,  so  drei  der  Glanzperioden 
Roms  zu  einheitlichem  Bilde  vereinend  —  sie  bilden 
den  Rahmen  für  ein  Stück  ächtesten  Römerthums,  wie 
es  sich  im  Kleinleben  offenbart.  Der  Scheerenschleifer 
und  der  Barbier,  der  terminirende  Mönch  und  die 
Cioccarenhändlerin,  die  Verkäufer  von  Geflügel  und  die 
Eselreiter  und  Ochsenfuhrleute  der  Campagna,  die  Nonnen 
wie  die  junge  Mutter,  Jedes  zieht  seines  Weges,  feilscht 
lachend,  geniesst  die  reiche  Fülle  der  Natur,  ohne  an 
Mangel  zu  denken,  wandert  vorbei  an  den  Meisterwerken 
der  Kunst,  ohne  sich  über  ihre  Pracht  zu  wundern 
—  ein  Geschlecht,  welches  im  Reichthum  geboren,  sich 
dessen  nicht  bewusst  wird,  dem  selbst  in  seinen  Lumpen 
Genüsse  geboten  werden,  nach  welchen  im  fernen  Norden 
die  Gebildeten  mit  heisser  Sehnsucht  streben. 

Und  Ekenaes  schildert  uns  seine  nordische  Heimath 
in  seiner  Unwirthlichkeit.  Ein  düsterer  Fichtenwald, 
ein  breiter  Strom,  dessen  beide  Ufer  weithin  ein- 
gefroren sind.  Kein  offenes  Wasser  ringsum,  ausser  jenes 
schmale  Gerinne  in  der  Mitte,  dem  zu  nahen  die  Gefahr 
verbietet.  Und  da  müssen  denn  die  Weiber  die  Wäsche 
im  Schlitten  hinausfahren ,  ein  Loch  in's  Eis  schlagen 
und  dort  mit  frostrothen  Händen  schwere  Arbeit  ver- 
richten, wringen,  die  Wäsche  mit  dem  Klöppel  schlagen  .  .  . 
Und  doch  verrichten  sie  ihr  Werk  unter  dem  grauen 
Himmel,  auf  der  spiegelnden  Fläche  mit  Emsigkeit.  Der 
kleine  Bub'  vergisst  sogar  das  Schlittschuhlaufen  und  den 
Schlitten,    um  dem  Getriebe  nachdenklich  zuzuschauen. 


Die  Britten,  welche  einst  als  die  Ersten  ihre  Maler 
in  die  weite  Welt  sendeten ,  um  sich  von  dort  interes- 
sante Schilderungen  fremder  Lande  und  Leute  vorführen 
zu  lassen ,  befleissigen  sich  jetzt  mehr  als  Andere  der 
heimischen  Darstellung.  Sie  haben  sehr  deutlich  zwischen 
einer  illustrativen  und  einer  rein  künstlerischen  Wirkung 
ein  Bild  unterscheiden  gelernt  und  wissen  daher  auch, 
dass  man  die  berühmteste  und  sehenswertheste  Gegend 
sehr  erbärmlich  und  eine  öde  Heide  meisterhaft  dar- 
zustellen vermag,  ja,  dass  ein  allzu  « interessantes »  Ob- 
ject  die  Augen  von  den  eigentlich  malerischen  Werthen 
des  Bildes  ablockt. 

Wenn  Hume  Nisbet  uns  den  Bau  darstellt,  welcher 
eigentlich  der  Mittelpunkt  des  brittischen  Lebens  ist :  das 
Parlamentshaus  mit  der  mächtigen  Westminsterbrücke, 
die  hohen  Thürme  von  bewegter  Umrisslinie,  im  Scheine 
des  Mondes,  mit  welchem  die  erleuchteten  Uhrzifferblätter 
des  Glockenthurmes,  wie  die  Gaslampen  der  Brücke  und 
den  Widerschein  aller  dieser  verschiedenartig  funkelnden 
Lichter  in  der  düster  dahinfliessenden  Themse  schillernd  — 
so  hat  auch  er  nicht  die  Absicht,  uns  ein  genaues  Bild 
eines  Stückes  gothischer  Architektur  aus  der  Riesenstadt 
zu  geben,  sondern  nur  einen  Blick  in  die  Gesammtwirkung 
von  Luft  und  Wasser,  Nacht  und  Licht,  Kunst  und  ewig 
waltender  Natur,  ein  Stück  Stimmung,  jener  Stimmung, 
welche  um  Punkt  9  Uhr  in  einer  Winternacht  um  die 
alte  Westminsterabtei  webt  und  schwebt,  wenn  die  City 
still  zu  werden  beginnt,  der  Lärm  des  Tagesverkehrs 
aus  dem  Mittelpunkt  des  Geschäftslebens  zurück  an  die 
Aussenlinien  der  Weltstadt  fluthet  und  hier  im  Herzen 
Englands  ein  Hauch  des  alten  nebelhaft  düstern,  dich- 
terisch durchgeistigten  Wesens  unserer  angelsächsischen 
Vettern  ihre  allzu  practischen  Lebensäusserungen  um- 
schleiert. 


Diaz  gehört  zu  den  gefeiertsten  Meistern  der  fran- 
zösischen Kunst  aus   dem    Zeitalter  Napoleons  III.     Er 


Rngo  KAiiffmann  pinx. 
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ist  einer  von  den  grossen  Coloristen,  die  sich  in  die 
Farbengluthen  Tizian's  mit  Leidenschaft  versenivten  und 
mit  bacchantischer  Lust  jene  goldige,  tonmächtige  Zeit 
im  Bilde  wiederzuschaffen  bemüht  waren. 

« Badende  Mädchen »  hat  man  sein  Bild  genannt. 
In  erster  Linie  sind  es  ein  paar  Flecke  leuchtenden 
Fleisches  in  Mitten  einer  tief  gestimmten  Landschaft, 
vor  einer  duftig  blauen  Ferne,  am  Fuss  eines  purpur- 
tiefen Wassers.  Das  Roth  des  Gewandes  bei  der  Einen 
und  das  gelblich  schimmernde  Weiss  bei  der  Anderen 
vollenden  den  glanzvollen  Farbenaccord. 

Dann  aber  führen  Amoretten  diese  Mädchen  zum 
Wasser  hin.  Aus  der  einfachen  Scene  wird  die  Dar- 
stellung eines  goldenen  Zeitalters,  in  dem  die  Sonne 
die  Welt  doppelt  prächtig  färbte  und  das  Licht  üppiger 
durch  das  Waldesdüster  spielte  als  in  unserem  nüchternen 
Jahrhundert. 

Mit  Staunen  sah  man  Diaz'  malerische  Kraft,  seine 
virtuose  Technik.  Er  war  einer  Jener,  die  der  modernen 
Malerei  die  Fähigkeit  verleihen  halfen,  die  Lösung  der 
höchsten  coloristischen  Aufgaben  anzustreben. 


Auf  der  Münchener  Ausstellung  von  1889  machte 
Otto  Strützel's  Bild  «Anderlsar»  Aufsehen.  Mitten 
in  der  bayerischen  Hauptstadt,  am  Ufer  des  weisslich- 
grau  dahin  strömenden  Flusses,  den  Blick  auf  die  Lud- 
wigsbrücke und  das  dahinter  sich  erhebende  Maximi- 
lianeum  gerichtet,  die  wahrlich  «unmalerisch»  genug 
gestaltete  Cavaljeriekaserne  links,  die  Speicher  der  Isar- 
insel  rechts  als  Abschluss  benützend,  schuf  er  einen 
Blick  in  die  Stadt,  über  die  rauchenden  Schornsteine 
der  Brauereien  hinweg  auf  die  Parkanlagen  am  Gasteig, 
ein  Floss  im  Fluss,  lang  hinziehende  Wolken  am  Himmel 
—  einen  Ausblick  in  die  Natur,  den  die  frühere  Kunst- 
sprache wohl  eine  «Vedute»  genannt  hätte,  die  sich 
aber  hier  zu  abgeschlossenem,  stimmungsvollen  Ganzen 
zusammenschloss ,  ein  sprechender  Beweis  dafür,  dass 
der  umschaffende,  verklärende  Geist  des  Künstlers  jedem 
Gegenstand  intimes  Leben  einzuflössen  vermag. 

Seitdem  ist  Strützel  auf  allen  grösseren  Ausstellungen 
mit  interessanten  Bildern  vertreten  gewesen.  Immer 
verstand  er,  ein  Stück  Natur  klar  zu  erfassen,  seien  es 
Haiden,  über  die  ein  einsamer  Jäger  zieht,  seien  es 
alte,  knorrige  Eichen,  die  in  der  Sonne  eines  heiteren 
Märztages  ihre  Aeste  zu  dehnen  und  zu  recken  scheinen, 


wie  ein  aus  langem  Schlafe  Erwachender.  Seit  die  bayer- 
ische Staatsregierung  sein  Bild  « Aus  der  Umgegend  von 
München»  für  ihre  Sammlungen  ankaufte,  welches  jetzt 
die  Berliner  Kunstausstellung  ziert,  fehlt  es  dem  jungen 
Künstler  auch  nicht  an  aufmunternder  Anerkennung. 

Wir  legen  unseren  Lesern  eine  Sammlung  von 
Skizzen  vor,  durch  welche  sie  Einblick  in  die  geistige 
Werkstätte  des  Künstlers  zu  erlangen  vermögen,  ein 
paar  Blätter  aus  seiner  Studienmappe.  Wir  begleiten 
ihn  im  Frühjahr  nach  Hessen  und  belauschen  mit  ihm 
das  Erwachen  der  Natur  im  Frühjahr,  den  feuchten  Duft, 
der  durch  die  Waldungen  zieht,  die  abendliche  Stille 
am  Dorfbach  zu  Willinghausen ,  einer  jener  alten  male- 
rischen Orte,  welche  schon  seit  lange  die  Maler  nach 
dem  Hessenlande,  als  einem  der  unverfälschtest  deutschen, 
locken.  Oder  wir  wandern  mit  ihm  in  die  sommerlich 
fruchtbaren  Gärten  von  Fürstenfeldbruck  und  lernen 
das  Spiel  des  Lichts  durch  die  Obstbäume,  die  lauschige 
Kühle  in  einem  Winkel  des  Gartens  kennen,  zugleich 
aber  die  fast  photographische  Treue  der  Wiedergabe, 
die  unsern  Blättern  fast  den  Eindruck  der  Naturaufnahme 
geben,  während  in  den  Originalskizzen  die  Individualität 
des  Malers  überall  frei  sich  darstellt.  Ein  Bauernhof 
bei  Kiefersfelden  in  Oberbayern  gruppirt  sich  mit  den 
ihn  umschattenden  Bäumen  alsbald  zum  Bilde,  dem  der 
im  Nebel  verschwimmende  Berg  einen  stimmungsvollen 
Hintergrund  giebt;  eine  alte  Mühle  aus  der  Umgegend 
von  Leipzig  wird  alsbald  zur  charakteristischen  Dar- 
stellung ihrer  Heimath.  Man  möchte  Ludwig  Richter'sche 
Figuren  am  Wehr,  auf  der  alten  Brücke,  in  der  offenen 
Thüre,   unter  den  dickköpfigen  Weiden  spielen  sehen! 

Und  dann  weiter  sehen  wir,  dass  es  Strützel  an 
der  Lust  und  am  Können  nicht  fehlt,  seine  Landschaften 
durch  Staffage  zu  beleben.  Fest  und  sicher  und  als- 
bald mit  dem  Streben  nach  malerischer  Wirkung  zeichnet 
er  sein  hessisches  Ochsengespann  und  den  gutmüthigen, 
aber  im  Zorn  als  Gegner  nicht  zu  verachtenden  Herrn 
der  Rinderheerde,  den  prächtigen  braungefleckten  Stier. 


Es  hat  langer  Zeit  bedurft,  ehe  Lenbach's  Bild- 
nisse auch  ausserhalb  der  Künstlerkreise  volle  Aner- 
kennung fanden.  Es  giebt  ja  in  ihnen  Eigenthümlich- 
keiten,  die  dem  banalsten  Beschauer  alsbald  befremdlich 
auffallen  müssen.  So  auch  in  der  Darstellung  der  alten 
vornehmen  Dame,  welche  wir  hiermit  vorlegen. 
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« Lenbach  malt  keine  Hände,  also  wird  er  wohl 
keine  malen  können!  >  Das  hat  man  aus  Hunderten 
von  Kritiken  heraus  lesen  können.  Und  unser  Bild 
scheint  den  Tadlern  Recht  zu  geben.  Wenige  flüchtige 
Pinselstriche  genügten  Lenbach ,  um  die  beiden  Hände 
anzudeuten.  Wer  aber  je  Gelegenheit  hatte,  eine  von 
Lenbach  dargestellte  Hand  zu  sehen,  das  heisst  eine 
solche,  bei  der  es  ihm  darauf  ankam,  sie  zu  charakteri- 
siren,  der  ist  alsbald  eines  Anderen  belehrt  und  wird 
erkennen,  dass  der  Meister,  wenn  er  einen  Theil  seines 
Bildes  nur  in  den  Hauptmassen  darstellt,  so  malen 
will! 

Nun  hat  man  ihm  wohl  vorgehalten,  es  sei  dies 
noch  schlimmer,  als  wenn  er  das  «Vollendete»  nicht 
erreichen  könne.  Denn  Niemand  sei  verpflichtet,  das 
Höchste  zu  erreichen.  Jeder  aber  es  zu  erstreben.  Man 
hat  ihm  vorgezählt ,  welche  grossen  Maler  alle  anders 
schufen  als  er.  Man  hat  sein  System ,  es  müsse  im 
Bild  der  Blick  auf  das  Hauptsächliche  gelenkt  und  durch 
Nebendinge  nicht  abgeleitet  werden,  entschieden  be- 
kämpft, indem  man  das  Bild  als  Einheit  auffasste  und 
es  für  die  Aufgabe  des  wahren  Meisters  erklärte  ,  bei 
voller  Durchbildung  doch  dem  Interesse  die  rechten 
Wege  zu  weisen. 

Wer  hat  Recht? 

Mir  will  scheinen,  beide  Ansichten  seien  richtig, 
obgleich  sie  sich  widersprechen.  Als  man  darüber  stritt, 
wer  grösser  sei,  Schiller  oder  Goethe,  sagte  dieser,  das 
deutsche  Volk  solle  froh  sein,  zwei  solche  Männer  zu 
haben.  In  der  Kunst  herrscht  nicht  das  Princip,  das 
System.  Wenn  aus  den  uns  am  verkehrtesten  schei- 
nenden Grundsätzen  etwas  acht  Künstlerisches  zur  Er- 
scheinung gebracht  wird,  da  wollen  auch  wir  froh  sein, 
dass  es  kam  und  nicht  über  die  Rangstellung  zu  Anderem 
streiten. 

Lenbach  stellt  uns  in  seinem  Bil-de  die  Herzogin 
Ludovica  von  Bayern  dar,  die  Gemahlin  des  Herzogs 
Maximilian,  die  Mutter  des  berühmten  Augenarztes 
Herzog  Carl  Theodor;  und  zwar  schildert  er  uns  die 
1808  geborene  Tochter  des  Königs  Maximilian  I.  in 
ihrem  hohen  Alter,  kurz  vor  ihrem  am  26.  Januar  1 892 
erfolgten  Hinscheiden.  Die  malerische  Technik  ist  eine 
ganz  erstaunlich  virtuose :  Die  Farben  sitzen  in  leichtem, 
nur  in  den  Lichtern  pastosem  Auftrage  auf  der  Lein- 
wand, die  Details  sind  theilweise  nur  mit  Blei  in  den 
Kopf  eingezeichnet.      AU'  das    ist   mit   einer  Sicherheit 


und  einem  Können  gemacht,  die  geradezu  bewun- 
dernswerth  sind.  Gerade  die  photographische  Ver- 
kleinerung lehrt  uns,  was  erreicht  wurde:  der  Kopf 
erweckt  trotz  alledem  den  Eindruck  höchster  Durch- 
bildung. Man  erhält  nicht  nur  das  volle  Verständniss 
für  die  seelischen  Eigenschaften  der  hohen  Frau ,  die 
sinnende  Milde,  die  vornehme  Bescheidenheit,  die  Ent- 
schiedenheit des  Willens ,  die  um  den  vielgefalteten 
Mund  spielt,  man  sieht  nicht  nur  aus  der  starken  Stirn 
einen  edlen  Geist  hervorleuchten,  sondern  man  wird  auch 
in  alle  Feinheiten  des  Charakters  durch  die  Darstellung 
der  Feinheiten  des  Kopfes  eingeführt:  Wer  die  Schrift- 
züge der  Sorge  kennt,  der  weiss  aus  der  Schläfe,  den 
Augenlidern,  den  Mundwinkeln  Vielerlei  zu  lesen. 

Lenbach  ist  ein  Seelenmaler.  Andere  malen  die 
Kleider  ähnlicher  als  er ,  ja  treffen  die  Farben ,  den 
Teint  genauer.  Es  ist  merkwürdig,  dass  die  ältere 
Aesthetik,  welche  nach  Einfachheit,  nach  dem  Abstrahiren 
von  Nebensächlichkeiten  strebte,  ihn  nicht  auf  ihr  Schild 
hob.  Ihm  ist  eben  nur  der  seelische  Ausdruck  von 
Wichtigkeit.  Durch  welche  Mittel  er  ihn  auf  die  Lein- 
wand bringt,  steht  erst  in  zweiter  Linie.  Er  strebt  vor- 
zugsweise nach  innerer  Wahrheit. 

Innere  und  äussere  Wahrheit  zu  vereinen,  das  wäre 
freilich  das  höchste  Ziel  der  Bildnissmalerei.  Jedenfalls 
steht  die  erstere  aber  geistig  über  der  letzteren! 


Die  Pietä  von  Leo  Lerch  war  eines  der  ernstesten 
kirchlichen  Bilder  der  vorjährigen  Münchener  Ausstellung ; 
sie  war  zugleich  eine  Art  letztes  Bekenntniss  des  jungen 
Künstlers,  welcher  bald  nach  seiner  Vollendung  starb. 
Der  glaubensinnige  Kuss  der  Liebe,  den  die  Madonna 
ihrem  todten  Sohne  auf  die  schmerzgeöffneten  Lippen 
drückt,  ihn  mag  auch  der  Maler  in  seiner  letzten  Stunde 
empfunden  haben,  sein  Bild  ihm  als  ein  Bekenntniss  vor 
den  brechenden  Augen  geschwebt,  jener  Himmelsstrahl 
auch  ihm  geleuchtet  haben ,  der  den  männlich  schönen 
Körper  des  Heilandes  umspielt  und  von  ihm  ausstrahlend 
das  Gesicht  der  Gottesmutter  wundersam  verklärt. 

Die  Welt  ringsum  in  ihrer  kahlien,  trostlosen  Weite, 
ist  düster  und  ernst,  der  Himmel  hängt  bleiern  schwer 
über  ihr.  Nur  um  das  göttliche  Paar  schwebt  Glanz 
und     Erhebung  selbst  im  tiefsten  Jammer! 
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Unser  « Tennis- Park »  von  J.  Laver y  ist  eines 
der  hervorragendsten  von  den  Bildern ,  welche  die  so 
schnell  zu  Ruhm  gelangten  feinen  Beobachter  aus  dem 
Norden  uns  vor  zwei  Jahren  zur  Münchener  Ausstellung 
herübersendeten.  Der  bayerische  Staat  kaufte  es  an  und 
überwies  es  der  kgl.  Pinakothek. 

Die  Schönheit  des  Bildes  äussert  sich  vorzugsweise 
in  der  raschen  Auffassung  des  Gegenstandes.  Der 
Park  mit  dem  durch  die  Bäume  blitzenden  Licht ,  die 
grüne  Fläche,  die  Figuren  sind  wie  mit  einem  ein- 
zigen Blick  erfasst,  so  dass  sich  Alles  im  Bilde  zu 
bewegen  scheint:  der  Windhauch  in  den  Blättern,  das 
flimmernde  Licht  im  Drahtgeflecht  der  Umzäunung, 
die  meisterhaft  in  ihrem  Schwung  festgehaltenen  Ge- 
stalten der  Spielenden.  Und  wie  ein  rascher  Blick  sich 
nicht  in  Einzelheiten  vertieft,  so  ist  Alles  das,  was  das 
Auge  nicht  an  sich  lockt,  fast  nur  angedeutet,  nebel- 
haft. Ueber  dem  Ganzen  aber  liegt  die  sichere  Hand 
eines  Malers ,  dem  seine  Mittel  jederzeit  zur  Verfügung 
stehen.    Und  er  besitzt  viel,  dieser  schottische  Künstler! 


Auch  der  Deutsche,  Friedrich  Stahl,  giebt  uns 
einen  Einblick  in  modernes  Leben.  Als  ausgezeichneter 
Illustrator  ist  er  gewiss  besonders  hiezu  befähigt 
und  als  firmer  Maler  erweist  er  sich  auch  in  diesem 
Bilde. 

Die  Fluth  beginnt  am  Badestrand  zu  Ostende  zu 
steigen.  Der  Bademeister  fährt,  auf  dem  schweren 
Percheron  reitend ,  die  weissen  Badekarren  Stück  für 
Stück  mehr  dem  Quai  entgegen ,  über  welchem  die 
Strasse  vor  die  grossen  Badehotels  hinführt.  In  den 
Löchern,  welche  die  Kinder  graben,  beginnt  plötzlich 
das  Grundwasser  zu  steigen.  Die  badenden  Damen 
sonnen  sich,  ehe  sie  in  dem  Karren  ihr  Strandkostüm 
anziehen;  die  meisten  von  ihnen  freuen  sich  schon  des  er- 
wärmenden Spazierganges  am  Strand.  Zu  thun  hat  hier 
ausser  dem  Bademeister  Niemand  etwas ,  es  sei  denn 
zuzusehen ,  wie  die  Andern  auch  nichts  machen ,  als 
herumstehen,  plaudern,  kokettiren  —  oder  auf  die  Wellen 
zu  blicken,  die  stets  neu  und  stets  gleich  aus  unend- 
licher Ferne  gegen  den  Strand  heranrollen. 
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ach  dem  ursprünglichen  Organisationsplane  dieser 
eigenartigsten  und  an  antiquarischen  Kunst- 
und  Literaturschätzen  reichsten  aller  bisherigen 
Ausstellungen  sollte  darin  auch  der  Einfluss  dargethan 
werden,  den  das  Theater,  die  dramatische  Dichtung  und 
Musik  auf  die  Erzeugnisse  der  bildenden  Kunst  ausge- 
übt haben.  In  der  practischen  Ausführung  musste 
freilich  gar  Vieles  sich  den  Umständen  anbequemen. 
So  war  es  natürlich,  dass  die  Portraits  nicht  immer  im 
richtigen  Verhältniss  zur  Bedeutung  der  dargestellten 
Persönlichkeiten  stehen.  Hervorragende  Meister,  Dichter, 
Musiker  und  dramatische  Künstler  mussten  unvertreiv'n 
bleiben  oder  konnten  nur  in  Erzeugnissen  der  repro- 
ducirenden  Kunst,  des  Kupferstichs,  der  Lithographie 
u.  s.  w.  ihren  Platz  erhalten,  während  wieder  einzelne 
der  Oelgemälde  mehr  durch  sich  selbst,  als  durch  die 
Bedeutung  des  dargestellten  Gegenstandes  interessiren. 
Aber  immerhin  sind  die  Werke  der  bildenden  Kunst, 
der  Portraitmalerei  wie  auch  der  Plastik,  so  ausser- 
ordentlich zahlreich,  dass  diese  künstlerische  Seite  der 
Wiener  Ausstellung  schön  zu  einer  *'besond.^en  Be- 
trachtung veranlassen  kann.  Unvollständig  wird  die 
hier  zu  gebende  Uebersicht  des  Vorhandenen  schon 
desshalb  sein  müssen,  weil  uns  dafür  noch  kein  Catalog 
als  Führer  dienen  konnte,  und  erst,  wenn  die  noch 
fehlenden  Abtheilungen  des  Auslandes,  namentlich 
Englands,  Spaniens  und  Amerikas,  ausgefüllt  sind, 
werden  sich  die  hier  zu  gebenden  Mittheilungen  ver- 
vollständigen lassen. 

Beginnen  wir  die  Ueberschau  von  dem  Haupt- 
eingange aus,  den  man  vom  Ausstellungspark  aus 
betritt,  so  kommen  wir,  die  äussere  Linie  der  gewerb- 
lichen Abtheilung   durchkreuzend,    zunächst   durch    die 


Reihe  jener  Cabinete,  welche  ausschliesslich  den 
grössten  Musikern,  den  Tonkünstlern  und  zum  Theil 
auch  Sängern  verschiedener  Zeiten  gewidmet  sind, 
an  welcher  Abtheilung  Oesterreich  und  die  deutschen 
Staaten  gemeinsamen  Antheil  haben. 

Von  den  Heroen  der  Tonkunst  ist  hier  zunächst 
Beethoven  am  reichsten  vertreten,  in  nicht  weniger 
als  sieben  grösseren  Oelbildern ,  wie  in  zwei  Büsten. 
Erheblich  schlechter  ist  Mozart  weggekommen;  es 
scheint,  als  ob  Wien  das  schwere  Unrecht,  das  es  dem 
Einzigen    während    seines    Lebens    zugefügt    hat ,    auch 

jetzt    noch    durch    diese    äusserst    spärliche    Huldigung 

-■■■■  3^  ''' ' 
be<4iätf^e"h    will.      Das    einzige    wirklich    kostbare    und 

historische  Bildniss  Mozarts  ist  das  in  dem  Glaskasten 
ausgestellte  kleine  Medaillon-Relief  (im  Besitze  der 
Frau  von  Grünhof  in  Berlin),  welches  im  vorigen  Jahre 
durch  Fr.  Hanfstaengl  in  München  in  photographischer 
Vergrösserung  vervielfältigt  wurde.  Neben  drei  sehr 
unbedeutenden  grösseren  Portraits  sehen  wir  nur  zwei 
historische  Genrebilder,  die  dem  Unsterblichen  gelten: 
das  eine  ist  das  Bild  von  Munkacsy:  Mozart  in  seinem 
Sterbezimmer,  wie  er  aus  dem  unvollendeten  Requiem 
sich  vorsingen  lässt;  das  andere,  ein  weniger  be- 
deutendes Bild  von  Borkmann :  Ein  Festessen ,  das 
dem  Componisten  der  Zauberflöte  von  Schikaneder 
gegeben  wird. 

Sehr  reich  bedacht  an  Bildnissen  ist  die  Ab- 
theilung, welche  Haydn  gewidmet  ist;  von  ihm 
konnten  nicht  weniger  als  acht  grössere  Oelportraits 
zusammengebracht  werden.  Besonders  kärglich  hin- 
gegen ist  wieder  die  Abtheilung  ausgefallen ,  welche 
C.  Maria  von  Weber  gilt;  denn  sie  enthält  nur 
das  einzige,    durch   häufige  Vervielfältigungen  bekannte 
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Bildniss  (mit  dem  Pelzkragen).  Dieser  Weber-Zelle 
schliesst  sich  eine  Abtheilung  an,  welche  eine  ganze 
Folge  älterer  Musiker- Portraits  enthält:  Hummel, 
Seyfried,  Czerny,  Stadler,  Salieri,  To- 
maschek  u.  s.  w. ,  sämmtlich  in  gleichem  Format 
und  gleicher  Einrahmung.  Franz  Schubert  ist  hier 
nur  mit  zwei  Oelportraits  vertreten,  doch  erscheint  er 
noch  wiederholt  in  anderen  Abtheilungen.  Meyerbeer 
wird  uns  nur  in  einer  Büste  dargestellt,  ebenso  Felix 
Mendelssohn.  Bei  weitem  reicher  ist  wieder 
Franz  Liszt  vertreten,  in  fünf  grossen  und  meist 
vorzüglichen  Oelbildern  und  zwei  Büsten,  wie  auch  in 
einem  grösseren  Genrebild.  Unter  den  Oelportraits  be- 
findet sich  das  grosse  Bild  von  Fr.  Kaulbach  (dem 
Aelteren).  In  dieser  Reihe  der  Musik-Coryphäen  vermisst 
man  noch  Richard  Wagner,  dagegen  sehen  wir 
Berlioz  in  einem  guten  Oelportrait,  C.  Löwe  in  einer 
Büste,   ebenso  Robert  Schumann. 

In  einer  der  neueren  Tonkunst  gewidmeten  Ab- 
theilung sehen  wir  die  grösseren  Bildnisse  von  Brahms, 
Joachim,  Bülow,  Radecke,  Jahn  und  Rubin- 
stein, von  welchem  ausserdem  in  dem  gewerblichen 
Theil  der  Ausstellung  der  Wiener  Instrumentenmacher 
Bösendorfer  ein  grosses  Gemälde  in  ganzer  Figur,  von 
Schüller  1886  gemalt,  gespendet  hat.  Von  den  hervor- 
ragendsten Sängern  der  jüngsten  Vergangenheit  sehen 
wir  das  vorzügliche  Bildniss  der  Jenny  Lind  (von 
Magnus),  der  Luigia  Sandrini,  Bürde-Ney, 
Pauline  Lucca,  ferner  Tichatscheck  und  Andere; 
in  Büsten:  Albert  Nie  mann  und  die  im  vorigen 
Sommer  zu  so-  tragischem  Ende  gekommene  Marie 
W  i  1 1. 

Die  letzten  Abtheilungen,  in  denen  Gluck,  Händel 
und  Joh.  Sebastian  Bach,  wie  auch  die  anderen 
Bach's,  sowohl  in  Gemälden  wie  in  Büsten  vertreten  sind, 
führen  in  den  grossen  Rundgang  der  Fachausstellung, 
dessen  einer  Theil  von  der  historischen  Musikabtheilung 
gebildet  wird.  Hier  dominiren  nun  die  unermesslichen 
Schätze  der  Musikinstrumente  aller  Zeiten  und  Völker, 
sowie  die  kostbarsten  Noten-Handschriften  und  Drucke 
aus  den  frühesten  Anfängen  der  Notenschrift.  Die  Bild- 
nisse sind  hier  spärlicher  an  den  Wänden  vertheilt,  aber 
es  ist  doch  auch  manches  WerthvoUe  darunter.  Die 
Berliner  Abtheilung  der  Königlichen  Instrumenten-Samm- 
lung  enthält  ein  grösseres  und  vorzügliches  Portrait  P  i  e  t  ro 
Longhi's.      Dann  sehen   wir  mehrere   niederländische, 


italienische  und  deutsche  Musiker-Bildnisse,  meist  aus 
dem  17.  Jahrhundert,  sowie  verschiedene  Stillleben  mit 
dominirenden  Musikinstrumenten,  ein  gutes  Bildniss  Or- 
lando di  Lasso's  und  des  Herzogs  Albrecht  V. 
von  Bayern.  Eine  besondere  Gruppe  enthält  neunzehn 
Oelportraits  von  Musikern  aus  der  zweiten  Hälfte  des 
vorigen  Jahrhunderts ;  darunter  befinden  sich  :  B  e  n  d  a , 
Umlauf,  Albrechtsberger,  Wranitzky. 

In  der  Nähe  des  Süd-Transseptes,  welcher  die  Musik- 
Instrumente  der  Chinesen,  Japaner,  Inder  und  anderer 
fremder  Völker  enthält,  befindet  sich  am  Durchgang  zum 
Interieur  der  Rotunde  auch  das  Zelt,  welches  mit  13 
grossen  Oelgemälden  aus  dem  Oesterreichischen  Kaiser- 
hause, vom  Kaiser  Joseph  I.  bis  zum  gegenwärtigen 
Herrscher,  ausgestattet  ist. 

Unweit  dieses  Zeltes  ist  eine  Durchgangs-Abtheilung 
von  zwei  plastischen  Colossalgestalten  begrenzt ,  zwei 
antiken  mit  Musikinstrumenten  characterisirten  Figuren 
von  Leopoldo  Malpierri  in  Rom. 

Getrennt  von  diesem  einheitlichen  historischen  Theile 
befinden  sich  noch  an  der  Nordwest-Seite  der  Rotunde 
diejenigen  Musikabtheilungen,  welche  verschiedene  Wiener 
Vereine  für  sich  erhalten  haben :  die  Gesellchaft  der 
Musikfreunde,  der  Männergesang- Verein,  der  Wissen- 
schaftliche Club  u.  s.  w.  Auch  diese  separirten  Besitze 
enthalten  im  Ganzen  etwa  fünfzig  grössere  Oelbilder 
hervorragender  Musiker,  darunter  Bildnisse  von  Haydn, 
Mozart,  Fasch,  Zelter,  Grell  und  Schubert. 

Zahlreiche  andere  Bildnisse  von  Musikern  wie  auch 
Sängern  befinden  sich  noch  in  der  umfangreichen  Ab- 
theilung der  Stadt  Wien,  wie  auch  in  den  verschiedenen 
Gruppen  der  deutschen  Staaten  und  Städte,  oder  ihrer 
Theater.  Parallel  mit  diesen  laufen  die  nach  aussen  hin 
gelegenen  kleinen  Cojen,  welche  die  historische  Ent- 
wickelung  des  deutschen  Dramas  und  Theaters,  in  Hand- 
schriften, Druckwerken,  Bildnissen  u.  s.  w.  veranschau- 
lichen sollen. 

Der  Anfang  dieser  historisch -dramatischen 
Abtheilung,  welche  mit  den  mittelalterlichen  Passions- 
spielen beginnt,  kann  von  Portraits  noch  nichts  bieten. 
Erst  mitHansSachs,  der  uns  indem  trefflichen  grossen 
Holzschnitt  von  Bro.samer,  wie  in  der  alten  Radirung  nach 
dem  Herneysen'schen  Bilde  vorgeführt  wird  (von  den 
anderen  Bildnissen  desselben  hat  keines  Anspruch  auf 
historische  Glaubwürdigkeit),  beginnen  die  Portraits.  Das 
erste  der  grösseren  Bildnisse  in  Oel  ist  das  des  human- 
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istischen  Dramatikers  Nicodemus  Frischlin,  etwa 
aus  dem  Jahre  1580.  Im  Uebrigen  muss  man  aus  dieser 
Zeit  noch  mit  alten  Stichen  vorlieb  nehmen.  Aus  dem 
17.  Jahrhundert  erscheint  ein  grosses  Bildniss  des  trefif- 
hchen  Zittauischen  Rectors  und  Schulpoeten  Christian 
Weise,  und  neben  ihm  sein  Nachfolger  im  Amte,  der 
Rector  Gottfried  Hoff  mann.  Vor  Allen  aber  ist 
hier  Andreas  Gryphius  zu  nennen,  den  wir  in  einem 
Überlebensgrossen  Bildniss  erblicken,  das  uns  den  grössten 
Dramatiker  seiner  Zeit  in  höchst  characteristischer  Er- 
scheinung wiedergiebt. 

KlopstocTi  ist  wohl  nicht  eigentlich  unter  die 
Dramatiker  zu  zählen,  aber  sein  Werth  als  solcher  brauchte 
ja  auch  nicht  streng  abgewogen  zu  werden,  wenn  man 
das  grosse  Bildniss  eines  solchen  Dichters,  der  für  eine 
ganze  Epoche  unserer  Literatur  der  erhabene  Führer  war, 
überhaupt  erlangen  konnte.  Bedauerlicher  ist ,  dass 
Gottsched,  der  wahrhafte  und  verdienstvolle  Zucht- 
meister des  deutschen  Theaters  nicht  vertreten  ist, 
wenigstens  nicht  seiner  Bedeutung  gemäss ,  denn  wir 
haben  von  ihm  und  seiner  Frau  Adelgunde  Gottschedin 
nur  die  beiden  grossen  in  Aquatinta-Manier  ausgeführten 
Kupferstiche.  Die  Leipziger  Universitäts-Bibliothek  hatte 
sich  von  dem  Gemälde  ihres  grössten  Rector  magnificus 
nicht  trennen  können.  So  hat  es  die  Noth  verursacht, 
dass  Gottsched  und  sein  grösster  Gegner  in  der  Aus- 
stellung mit  gleichem  Mass  gemessen  werden,  denn  auch 
von  Lessing  hat  man  sein  bestes  Oelbild  nicht  er- 
langen können,  obwohl  das  bekannte  Graff'sche  Bild 
ein  paarmal  in  deutschen  Städten  existirt.  Ein  Gemälde, 
welches  ihn  und  seinen  Bruder  Carl  im  Knabenalter  dar- 
stellt, kann  einen  Ersatz  dafür  nicht  bieten.  Oder  sollte 
dies  Pastor  D.  Melchior  Götze  vermögen?  Jedenfalls 
wird  man  das  nicht  üble  Bildniss  dieses  Mannes  (es  ist  erst 
1786  von  Löhr  gemalt)  nicht  ungern  auf  der  Ausstellung 
sehen,  und  man  wird  nach  dem  durchaus  angenehmen 
und  würdigen  Ausdruck  desselben  vielleicht  eine  richtigere 
Vorstellung  von  ihm  haben,  als  aus  den  grausamen  Anti- 
Götze's  seines  grossen  Gegners.  Uebrigens  ist  Lessing 
selbstverständlich  ausser  in  verschiedenen  unbedeutenden 
Bildnissen  auch  mehrfach  durch  Büsten  repräsentirt,  für 
welche  meist  Rietschel's  Werk  das  Vorbild  gab. 

Den  Bildnissen  und  Büsten  G o  e  t  h  e  's  und  S  c  h  i  1 1  e  r  's 
begegnen  wir  an  verschiedenen  Plätzen.  Weimar  musste 
sie  natürlich  für  seine  Separat-Ausstellung  in  Anspruch 
nehmen,  aber  auch  die  historische  Abtheilung  durfte  sie 


nicht  entbehren.  Hier  haben  wir  auf  einer  der  Seiten- 
wände die  beiden  grossen  Bildnisse  Schi  11  er 's  und 
Charlottens,  beide  von  Frau  Simanowitz,  sowie  mehrere 
zu  Schiller  in  Beziehung  stehende  Bildnisse.  In  der 
Weimar'schen  Abtheilung  befindet  sich  das  nicht  gerade 
hervorragende  Schiller-Bild  von  Tischbein,  während  das 
bedeutendere  Bildniss  Goethe's  von  Kolbe  den  Mittel- 
punkt des  classischen  Heiligthums  bildet,  gleich  dem 
Jupiter  in  einem  Tempel. 

Ludwig  Tieck  erscheint  in  einem  Bildnisse  von 
Vogel  von  Falkenstein;  Theodor  Körner  in  einer 
Colossalbüste  von  Hultzsch,  wie  in  einigen  Darstellungen, 
die  das  Körner  Museum  in  Dresden  gesendet  hat.  Von 
Zacharias  Werner,  dem  ostpreussischen  Dichter  des 
«  Martin  Luther »  und  der  «  Söhne  des  Thals »  ist  eine 
Büste  vorhanden,  die  ihn  aber  viel  weniger  characteristisch 
wiedergiebt,  als  die  Zeichnung  Gottfried  Schadow's. 
Von  Uhland  giebt  uns  ein  Oelportrait  von  Läpple 
Zeugniss,  dass  er  auch  Dramatiker  war;  auch  Heine 
sollte  in  dieser  Eigenschaft  nicht  fehlen ,  und  sie  ist 
durch  das  Portrait  von  Oppenheim  genügend  gewürdigt. 
Geibel  ist  sowohl  in  einem  Oelbild,  wie  in  einer  Büste 
und  in  einer  Kreidezeichnung  von  Kaulbach  dargestellt. 
Eine  besondere  Abtheilung  hat  natürlich  der  österreich- 
ische Classiker  Grillparzer  erhalten.  Die  plastische 
Kunst  wie  die  Malerei  sind  hier  gleich  stark  vertreten.  Ein 
colossales  Gypsmodell  seines  Standbildes  von  Kundmann, 
sowie  die  sechs  vortrefflichen  Reliefs  von  Weyr,  Scenen 
aus  seinen  Dramen  enthaltend,  bilden  die  Hauptgruppe. 
Daneben  noch  ein  ausgezeichnetes  Oelbild  von  Amerling, 
eine  Büste  von  Otto  König,  sowie  noch  einige  andere 
Bildnisse  und  Büsten. 

Erwähnen  wir  noch  die  Bildnisse  Zschokke's, 
Sulzer 's,  Ferdinand  Raimund's,  ferner  aus  neuerer 
Zeit  die  lebensgrosse  Statue  Heinrich  Laube's,  von 
Natter,  eine  Büste  des  Aesthetikers  Fr.  Th.  Vi  seh  er, 
eine  Colossalbüste  Carl  Gutzkows,  von  Andresen, 
sowie  eine  andere  Büste  desselben  aus  früherer  Zeit, 
ein  Bildniss  Hebbel 's,  von  Rahl,  so  haben  wir  den 
Uebergang  in  die  neueste  Periode  der  dramatischen 
Dichtung  und  Literatur. 

Aus  der  Reihe  der  österreichischen  Dichter,  die 
uns  als  Dramatiker  nicht  bekannt  sind,  mögen  hier 
zunächst  Robert  Hamerling  (Maler  unbekannt)  und 
Sacher  Masoch,  von  Baron  Willemans,  genannt  sein; 
ihnen  schliesst  sich  Anzen grub e r  an  in  einem  guten 
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Oelportrait  von  Stur.  Julius  Grosse  und  Herrmann 
Lingg  sind  durch  je  eine  Büste  von  Benedict  König 
vertreten.  Eine  Büste  des  Dramatikers  Richard  Voss, 
von  Zinsler  1891,  ist  offenbar  unfertig,  aber  sie  ist  höchst 
characteristisch  in  der  Auffassung  des  fantastisch  dichter- 
ischen Kopfes. 

Unter  den  Malern  des  lebenden  Geschlechtes  tritt 
Franz  von  Lenbach  entschieden  dominirend  hervor,  nicht 
nur  im  künstlerischen  Werthe,  sondern  auch  in  der 
grossen  Anzahl  seiner  Werke.  Besonders  inhaltvoll  ist 
dadurch  jene  Coje,  welche  zu  dem  Ende  der  dramatisch- 
historischen Abtheilung  leitet.  Hier  sehen  wir  von 
Lenbach's  Hand  die  Bildnisse  von:  Paul  Heyse  (eines 
seiner  vorzüglichsten  Portraits),  Adolph  Wilbrandt, 
Rudolph  Genee  (aus  dem  Jahre  1869);  neben  Heyse 
ein  Portrait  Paul  Lindau's,  von  dem  verstorbenen 
Maler  Tepper  in  Berlin.  Zur  Linken  Heyse's  sehen 
wir  ein  etwas  wüst  gemaltes  Portrait  Schönthan's 
von  Vilma  Parlaghi,  am  rechten  Flügel  dieser  Seiten- 
wand den  Kopf  Gustav  Freytag's,  von  dem 
tragisch  untergegangenen  Schweizer  Stauffer-Bern ;  und 
auf  der  Wand  gegenüber  Ernst  von  Wilden- 
bruch, sowie  ein  älteres  Bildniss  von  Hackländer. 
Von  Lenbach  sind  ausserdem  noch  an  Bildnissen  vor- 
handen: Bauernfeld  (nur  eine  flüchtig  hingeworfene 
Skizze),  Freiherr  von  Perfall  (in  der  Abtheilung  des 
Münchener  Hoftheaters),  und  für  die  gegenwärtig  noch 
nicht  eröffnete  Abtheilung  hervorragender  Schauspieler 
die  Bildnisse  der  Frau  Wilbrandt-Baudius  und  des 
Fräulein  Schwartz  in  München.  Ebendort  wird  auch 
das  Bildniss  des  Fräulein  H  e  e  s  e  von  Kaulbach  seinen 
Platz  haben.  Von  den  allerneuesten  Dramatikern  ist 
aber  vor  Allen  noch  derjenige  zu  nennen,  welcher  unter 
den  Vertretern  der  modern-naturalistischen  Richtung  der 
weitaus  bedeutendste  ist :  Gerhard  Hauptmann. 
Dieser  sehr  jugendliche,  aber  geistig  bedeutende  Kopf, 
von  Hans  Fechner  1892  gemalt,  zeichnet  sich  durch 
lebensvolle  Wahrheit  und  künstlerische  Auffassung  so 
bedeutend  aus,  dass  das  Bildniss  zu  den  anziehendsten 
in  der  Ausstellung  gehört.  Es  hat  einen  durch  lebendige 
Characteristik  gleichartigen  Genossen  in  der  italien- 
ischen Abtheilung,  und  zwar  seltsamer  Weise  in  dem 
Bildniss  Desjenigen,  der  in  der  dramatisch-musikalischen 
Richtung  dem  jungen  deutschen  Dramatiker  sehr  ver- 
wandt ist,  —  ich  meine  das  Bildniss  Mascagni's,  den 
wir  in  ganzer  Figur   rittlings   auf  einem  Stuhle   sitzend 


sehen,  dem  Beschauer  mit  naiver  Nonchalance  zugekehrt. 
Die  italienische  Abtheilung  hat  ausserdem  noch  etwa 
zehn  zum  Theil  recht  gute  Portraits.  Aber  an  künst- 
lerischem Werthe  überragt  Frankreich  in  seinen  circa 
fünfzig  Oel-Bildnissen  alle  anderen  Abtheilungen,  wobei 
allerdings  nicht  nur  die  sorgfältige  Auswahl,  sondern 
auch  die  mit  künstlerischem  Geschmack  ausgeführte 
Gruppirung  der  Bilder  dem  Eindruck  dieser  Räume 
äusserst  vortheilhaft  ist.  Wir  können  auf  eine  nähere 
Betrachtung  der  beiden  fremdländischen  Abtheilungen 
hier  um  so  eher  verzichten,  als  vom  Ausland  noch 
Manches  fehlt,  was  einen  Zuwachs  an  Bildnissen  ver- 
spricht,   so  vor  Allem  England. 

Den  verhältnissmässig  bei  weitem  grössten  Raum 
in  der  Ausstellung  hat  Oesterreich  und  speciell  Wien 
für  sich  beansprucht.  Ausser  den  schon  genannten  zahl- 
reichen Musiker-  und  anderen  Bildnissen  und  der  hohen 
und  weiten  Halle,  welche  mit  Decorationsstücken,  Waffen 
und  allerlei  Requisiten  der  beiden  kaiserlichen  Hoftheater 
gefüllt  ist,  haben  wir  auch  noch  die  umfangreiche  Ab- 
theilung der  Stadt  Wien  zu  erwähnen,  welche  über  achtzig 
Oelgemälde,  ein  Dutzend  Büsten  und  zwei  Statuen  (die 
beiden  älteren  Theaterleiter  und  Dramaturgen  Sonnen- 
fels  und  Schreyvogel  darstellend)  enthält. 

Von  den  deutschen  Hoftheatern  nehmen  München 
und  Berlin  den  grössten  Raum  ein.  München  hat  sich, 
abgesehen  von  bedeutenden  älteren  Kupferwerken  und 
seinem  Hauptschatz  der  Wagner'schen  Partituren,  mehr 
mit  kostbaren  Draperien  und  Prunkmöbeln  geschmückt, 
als  mit  Werken  der  bildenden  Kunst.  Berlin  hat  von 
neueren  künstlerischen  Portraits  zwei  Werke  Angeli's 
aufzuweisen:  die  Bildnisse  Albert  Niemann 's  und 
des  jetzigen  Generalintendanten  Grafen  von  Hochberg; 
ferner  ein  sehr  grosses  und  gutes  Bildniss  des  ehemaligen 
Generalintendanten  von  Hülsen,  gemalt  von  Breitbach, 
sowie  dieOelbilder  Spontini's,  der  Sängerin  D e  Ahna, 
der  Tänzerin  Marie  Taglioni.  Von  älteren  Oelbild- 
nissen  sind  zu  nennen:  ein  Portrait  Iffland's,  ein 
lebensgrosses  Bildniss  desselben  in  ganzer  Figur  als 
«Pygmalion»,  ein  Portrait  Ludwig  Devrient's,  von 
Tunica,  die  Bildnisse  von  Pius  Alex.  Wolff  und 
Amalie  Wolff,  sowie  ein  kleines  Oelportrait  von 
H  e  n  d  r  i  c  h  s.  Ausserdem  hat  Berlin  einige  vorzügliche 
Pastellportraits  von  F.  Krüger  (Beschort  und  Schinkel) 
und  von  Magnus  (Seydelmann). 

Stuttgart,    Meiningen  und  Frankfurt    haben 
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nur  je  ein  grosse's  Oelportrait.  Dresden  hat  nur  wenige 
aber  gute  Bildnisse  seiner  früheren  ausgezeichnetsten  Mit- 
glieder: Emil  Devrient,  Porth  sen.,  Dawison.die 
Bayer-Bürck  und  einige  ältere.  Prag  hat  sechszehn 
grössere  Portraits  seiner  früheren  Schauspieler-Grössen ; 
Hamburg  hat  unter  seinen  vier  Bildnissen  ein  gutes 
älteres  Oelbild  des  grossen  Fr.  Lud w.  Schröder.  Aus 
der  Abtheilung  Weimar  sind  die  Bildnisse  Goethe 's 
und  Schiller's  schon  erwähnt.  Ausserdem  sehen  wir 
daselbst  auch  das  Bildniss  der  Herzogin  Amalie  und 
einige  Portraits  älterer  Weimarischer  Schauspieler. 

Von  den  mehreren  hundert  Bildnissen  dieser  Aus- 
stellung sind  hier  noch  bei  weitem  nicht  alle  angeführt, 
während  die  nach  Tausenden  zählenden  Kupferstiche, 
Lithographien  u.  s.  w.,  unter  denen  sich  auch  manche 
Kunstwerke  befinden,  ganz  ausgeschlossen  blieben.  Zu 
den  bezeichneten  Portraits  kommen  dann  noch  die  vielen 
Oelgemälde  von  freier  künstlerischer  Composition,  wie  das 
schon  erwähnte  Mo  zart- Bild  von  Munkacsy,  Spangen- 
berg's  Hans  Sachs  u.  A.  m.,  ferner  solche  von  allge- 
meinen Beziehungen  zur  Musik  oder  dramatischen  Kunst, 
wie  z.  B.  das  Engels-Concert  aus  der  Schule  von  Siena, 
die  Lautenschlägerin  von  C.  Sohn,  das  Concert  von  Feuer- 
bach, Knille's  Tannhäuser  und  andere  von  ähnlichem 
Character.  Wohl  trifft  man  auch  auf  Bilder  oder  andere 
Gegenstände,  welche  von  dem  Zwecke  einer  Musik-  und 
Theater  -  Ausstellung  weit  ab  liegen,  aber  sie  sind  nur 
vereinzelt.  So  wissen  wir  nicht ,  wie  die  von  Clementz 
gemalte  Semele,  vis  ä  vis  der  Weimarischen  Abtheilung, 
hierher  kommt.  Als  Costüm-Studie  kann  sie  kaum  dienen, 


da  von  Costüm  absolut  nichts  an  ihr  zu  entdecken  ist. 
Aber  es  ist  ja  nicht  unmöglich,  dass  dereinst  Semele  in 
solcher  classisch  «naturalistischen»  Erscheinung  auf  die 
Bühne  kommt. 

Beiläufig  mögen  hier  endlich  noch  die  in  einigen 
Gruppen  ausgestellten  Decorations-Skizzen  er- 
wähnt sein.  Die  Berliner  Abtheilung  ist  damit  am  reichsten 
versehen;  sie  enthält  zunächst  dreissig  Skizzen  von 
Schinkel,  theils  in  Oel,  theils  in  Aquarell,  die  Mehr- 
zahl für  Decorationen  zur  «Zauberflöte»  und  zu  ver- 
schiedenen Opern  Spontini's ;  Schinkel's  eigenhändige 
in  Sepia  ausgeführte  perspectivische  Ansicht  seines 
herrlichen  Schauspielhauses,  vom  Jahre  1818;  ferner 
von  Eugen  Bracht  dreizehn  Decorations-Skizzen  zu 
Schiller's  Teil,  mehr  als  dreissig  Decorations-Skizzen 
(in  Oel)  von  Brückner,  sowie  verschiedene  einzelne  von 
Hartwig,  Lechner  und  Quaglio. 

Der  ausgezeichnete  Wiener  Hoftheatermaler  H.  Burg- 
hardt  hat  eine  Wandfläche  mit  fünfzig  Aquarellen  be- 
deckt, sämmtlich  Skizzen  zu  Decorationen  für  das  Wiener 
«Deutsche  Volkstheater».  Dazukommen  noch  die  zahl- 
reichen malerischen  Ansichten  von  Theatergebäuden, 
unter  denen  die  von  Frankfurt  und  von  Budapest,  wie 
auch  einige  vorzügliche  Blätter  in  der  italienischen  Ab- 
theilung besonders  hervorgehoben  sein  mögen. 

Rechnet  man  zu  alledem  noch  die  zahlreichen  Büsten 
und  anderen  Sculpturen,  welche  zur  Decoration  für  die 
verschiedenen  Räume  dienen,  so  wird  man  ermessen 
können,  welch  ein  Reichthum  von  Werken  der  bildenden 
Kunst  hier  enthalten  ist. 


UNKRITISCHE  KUNSTLERPORTRAITS 


F-  WALTER. 


II. 

JULIUS   ADAM. 


Julius  Adam. 

Die  Genealogie  der  Adams  ist  eine  ziemlich 
weit  verzweigte.  Nicht  weniger  als  sechs  oder 
sieben  von  ihnen  haben  in  der  deutschen 
Kunstgeschichte  einen  angesehenen ,  einige  von  diesen 
sogar  einen  hochberühmten  Namen.  Albrecht  Adam 
(geb.  1786  zu  Nördlingen,  gestorben  I862),  ist  der 
Stammvater   des   Malergeschlechtes.      Seine   Schlachten- 


bilder hatten  einen  Weltruf.  Er  vererbte  sein  Talent 
auf  vier  Söhne:  Franz,  Benno,  Eugen  und 
Julius  Adam.  Der  Erstere  ist  berühmt  durch  seine 
flotten  Kriegsbilder  aus  dem  letzten  Feldzuge;  der 
Zweite,  Benno,  ein  unglaublich  vielseitiger  Thiermaler, 
hat  sich  den  Ehrennamen  des  «deutschen  Landseer» 
erworben ;  der  Dritte ,  Eugen  Adam ,  war  ebenfalls  als 
Schlachten-  und  Thiermaler  sehr  geschätzt.  Im  Verein 
mit  seinem  Bruder  Julius  (geb.  1821  ,  j  1874),  der 
Lithograph  war ,  gab  er  u.  A.  Erinnerungen  an  die 
österreichische  Armee  in  Italien  1848  und  1849  heraus. 
Benno  Adams  Sohn,  Emil  Adam,  ist  einer  der  be- 
kanntesten Sportmaler  und  Pferdeportraitisten  unserer 
Zeit  und  der  Sohn  des  Jüngsten  der  Brüder,  Julius,  der 
den  gleichen  Taufnamen ,  wie  sein  Vater  trägt ,  ist  es, 
von  dem  folgende  Zeilen  handeln  sollen. 

Julius  Adam  wurde  zu  München  am  18.  Mai  1852 
geboren.  Zuerst  besuchte  er  die  Realschule ;  aber 
bald  nach  Beendigung  seiner  Schuljahre  regte  sich  in 
ihm  das  Künstlerblut  und  er  zog  in  die  weite  Welt. 
Volle  sechs  Jahre  verweilte  er  in  Südamerika  als  — 
Landschaftsphotograph,  ein  Beruf,  der  wohl  dazu  ge- 
eignet ist ,  den  etwa  verborgenen  höheren ,  künst- 
lerischen Beruf  in  seinem  Träger  zur  Entdeckung  zu 
führen.  Er  genügte  dem  jungen  Manne  bald  nicht 
mehr.  Die  Sehnsucht  nach  der  Heimath  trat  hinzu  und 
so  kehrte  er  endlich  wieder  an  die  Isar  zurück,  um 
dort  Maler  zu  werden.  Zunächst  trat  Julius  Adam  in 
die  Kunstgewerbeschule  ein,  um  unter  Professor  Echters 
Leitung  nach  der  Antike  zu  zeichnen.  Schon  ein  Jahr 
später  aber,    1873,    siedelte   er  an  die  Academie  über, 
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an  der  vorerst  nicht  lange  seines  Bleibens  war.     Durch  tollen   abhält    und    zu   lautlosem    Zuhören   zwingt.     Das 

den  Tod   seines  Vaters  und   damit  verbundenen   ander-  Kleinste  nur  sitzt  unbetheiligt  im  Vordergrund  in  einem 

weitigen  Verpflichtungen  erlitt  sein  Studium  eine  Unter-  Wägelchen,    einen    Haufen    Blumen    auf   seiner  Decke, 

brechung.     Mit   schweren  Opfern    nur   erkaufte   er   sich  Ihm   ist    die   umgebende    Natur   und   das  Leben   selbst 

den    Wiedereintritt     in     die     Academie,     mit     Opfern,  noch  ein  sonniges,  unverstandenes  Märchen, 

zu     denen     ihm     die     von     der    Academie    erhaltenen  Unter   den  kleineren  Arbeiten  waren    es  besonders 

Auszeichnungen  Kraft  und  Muth  verliehen.     Er  machte  versuchsweise  entstandene  Thierbildchen,  mit  denen  der 


die  technischen  Zeichen-  und  Malclassen  durch  und  trat 
dann  in  die  Componierschule  von  Professor  Wilhelm 
Dietz  ein,  wie  man  in  München  die  Einrichtung 
der  «Meisterateliers»  nennt. 


Maler  einen  ganz  unerwarteten  Erfolg  errang  und  hiedurch 
zu  einer  Specialität  kam,  die  ihm  einen  sehr  gesuchten 
und  geachteten  Namen  verschaffte.  Er  gab  die  Genre- 
malerei   im    Ganzen   auf  und    wurde   Thiermaler.      Seit 


Hiemit  begann   sein  selbständiges  Schaffen.     Sechs  frühester  Jugend  war  er  ein  grosser  Thierfreund  gewesen. 

Jahre  lang  hatte  er  ein  Atelier  in  der  Academie  inne  und  Von  erblicher  Anlage   für  das  Gebiet   der  Thiermalerei 

malte   dort   seine  ersten  Figurenbilder.      Ein  drei  Meter  darf   man    bei   einem  Adam  wohl  sprechen,  und  ward 

langes  Bild,  reich  an  Figuren,  betitelt  sich  «  Mittelalter-  es  ihm  dieserhalb  leicht,  seine  Beobachtungen  aus  dem 

liches    Maifest».     Die    Dietz-Schüler    thaten    es    damals  Thierleben  im  Bilde  festzuhalten. 

nicht  ohne  mittelalterliches  Costüm.     Ein  anderes,  unge-  Vor  Allem  war  es  das  Leben  junger  Kätzchen,  was 

mein    anmuthiges   Bild    aus  jener   Zeit    heisst    «In    den  ihn  interessirte,  und  er  hat  deren  Darstellung  zu  einer  Vir- 

Himbeeren».     Eine  Schaar  von  Kindern,  an  zehn  Stück,  tuosität  ausgebildet,  in  der  ihm  unter  den  lebenden  Thier- 

sind  in  die  Ranken  eines  Himbeerschlages  gerathen  und  malern  kaum  Einer  ebenbürtig  ist.  Ein  neuer  «Katzenrafael», 

sie  pflücken  von  den  duftigen  Beeren  nach  Herzenslust,  wie  der  andere  merkwürdige  Maler,  der  in  der  Kunstge- 

Gesunde,    rothbackige  Bauernkinder,    aber   von  grosser  schichte  einen  so  ehrenvollen  Platz  einnimmt,  der  « geniale 

Anmuth     und     herzgewinnender     Kindlichkeit.       «Die  Cretin»  (Gottfried  Mind,  1786  in  Bern  geboren,  f  1 814). 

Märchenerzählerin»     und    eine    Reihe    kleinerer    Genre-  Als  ganz  verwahrlostes  Kind  nahm  diesen  der  deutsche 

bildchen    verschiedener   Art    und    etliche    Portraits    hat  Landschaftszeichner  Legel  auf,  nach  Vorlagen  lernte  er 

Julius  Adam   ebenfalls    in   dieser  Zeit  gemalt.     Ersteres  zeichnen,  zeigte  ein  grosses  Talent  und  kam    später   zu 

schildert   eine   ländliche  Familienscene   mit  gewinnender  Siegmund  Freudenberger  nach  Bern,  wo    er  eine  ganze 


Liebenswürdig- 
keit.    Vor  einem 
Bauernhause  sitzt 
eine  alte  Frau  im 

Lehnstuhl  und 
ihre  Enkel  drän- 
gen sich,  den 
Ausdruck  hoch- 
gespannter Neu- 
gier im  Gesicht, 
lauschend  an  sie. 

Es  muss 
eine  wundersame 
Geschichte     sein 
von    den    verzau- 
berten Prinzen 
und  versunkenen 

Schlössern,  die 
sie   vom   Umher- 
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Anzahl  reizender, 
und  im  Kunst- 
handel sehr  be- 
gehrter Kinder- 
und     Thierbilder 

schuf.     Haupt- 
sächlich  war   die 
Darstellung     von 
Katzen    —    auch 

Bären  übrigens 
—  seine  Passion. 
Hierin  erreichte 
der  arme ,  un- 
wissende Cretin, 
der     nur     seinen 

Thieren  und 

mit    ihnen    lebte, 

eine  hohe 

Meisterschaft. 
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Julius  Adam  malt  nicht  blos  Katzen,  er  malt  in 
zahlreichen  Bildern  das  Katzenleben,  welches  er  in  solcher 
Weise  studirt  hat,  dass  es  ihm  ungezählte  Variationen 
für  seine  Arbeiten  darbietet.  Es  gibt  doch  wohl  in  der 
Schöpfung  kein  reizenderes,  zierlicheres,  bewegungs- 
fähigeres Thierchen,  als  eine  junge  Katze.  Trotzdem 
ist  das  Gebiet  kein  stark  bebautes,  denn,  wie  mancher 
Künstler  gesteht,  gibt  es  auch  nicht  viele  Thiere,  die 
schwerer   zu    zeichnen   und   zu   characterisiren  sind,   die 


Aufsatze  beigegebene  Studien  dem  Leser  einen  Be- 
griff geben.  Das  sind  keine  pikanten,  auf  Chic  ge- 
arbeiteten Studien,  die  nur  einen  flüchtigen  malerischen 
Eindruck  festhalten,  sondern  Beobachtungen  von  beinahe 
wissenschaftlicher  Genauigkeit,  die  dem  Wesen  des 
Thieres,  seiner  Anatomie  und  seiner  Mimik  ebenso  auf 
den  Grund  gehen,  wie  seiner  äusseren  Form.  Hier  im 
Schlummer,  dort  im  Spiel,  da  auf  Beute  lauernd,  dort 
träg-behaglich  hingestreckt  —  immer  anders.     Oder  gar 
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eines  eingehenderen  Studiums  bedürfen,  wie  die  <  Familie 
Mietz.  1  Oft  genug  sieht  man  auf  Bildern  tüchtigster 
Maler  Katzen,  die  nichts  weniger  als  gut  und  naturgetreu 
gelungen  sind.  Die  Mannigfaltigkeit  ihrer  Bewegungen, 
die  ja  einfach  endlos  ist,  die  Feinheit  der  Farben  ihres 
seidenweichen  Pelzes,  das  Spiel  ihrer  Augen,  das  zwischen 
einem  unschuldigen  Kinderblick  und  dem  bösartigen 
Funkeln  eines  Pantherauges  wechselt,  das  Alles  gibt 
Stoff  genug  für  einen  « Specialisten».  Sie  spielen  wie 
Kinder,  stellen  wie  diese  allerlei  Unheil  an,  sind  drollig, 
neugierig,  kokett  wie  diese.  Wie  Julius  Adam  seine 
Beobachtungen    treibt ,     davon   werden    einige    diesem 


nur  ein  paar  fein  characterisirte  Portraits  mit  ausdrucks- 
vollen Augen. 

Unendlich  harmlos  und  unendlich  liebenswürdig  sind 
solche  Katzenfamilienscenen  von  Julius  Adam.  « Hungrige 
Gesellschaft »  heisst  eins.  Vor  einem  Korbe,  welcher  die 
Wohnung  der  jungen  Brut  ist,  wurde  das  Futter  für  die 
Kätzchen  hingestellt.  Zweie  haben  sich  schon  hungrig 
darüber  gemacht,  ein  paar  Andere  kommen  schleunigst 
zum  Frass  herbei ;  die  Katzenmama  wacht  mit  mütter- 
licher Sorgfalt  über  die  "hungrige  Gesellschaft.  Oder  c  In 
Erwartung »  sitzen  « Mutter  und  Kind »  vor  der  leeren 
Schüssel,    die   sich  bald    mit   leckerer  Milch  füllen  soll. 
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Oder  « Naschkätzchen  » :  ein  ganz  kleines  Mietzchen  hat 
im  Stall  eine  Milchschüssel  entdeckt  und  taucht  die 
Pfote  in  die  süsse  Fluth. 

Ein  andermal  sehen  wir  eine  kleine  Mietz  «Mutter- 
seelenallein» in  der  Scheune  sitzen.  Wie  ein  vereinsamtes 
Kind  schaut  sie  Dich  mit  ihren  grossen  ängstlichen  Augen 
an.  Dann  treffen  wir  sie  wieder  im  Kampf  mit  bösartigen 
Ungeheuern.  Hier  wird  ein  einzelnes 
Kätzchen  von  einer  lauernden  Hummel 
im  Schlaf  gestört  und  sieht  sich  den 
Fremdling  mit  feindseligen  Blicken  an, 
dort  ist  es  gleich  ein  ganzer  Korb 
voll  der  niedlichen  Thierchen,  die  von 
dem  gleichen  gefährlichen  «Ruhe- 
störer ■»  bedrängt  werden.  « Im  Bou- 
doir» sind  zwei  der  putzigen  Dinger 
vor  einen  Frisirspiegel  gerathen  und 
betrachten  in  ergötzlicher  Verwund- 
erung ihre  Ebenbilder.  «  Ein  kleiner 
Taugenichts  »  ist  im  Spielen  über  das 
Strickzeug  seiner  gestrengen  Herrin 
gerathen  und  ruht  nun,  den  verwirrten 
Wollknäuel  in  den  Pfötchen ,  von 
seinem  Streiche  aus.  «  Lustiges  Volk  > 
tummelt  sich  auf  dem  Speicher ;  zweie 
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bald  wirst  du  erfahren,  dass  so  zierliche  Geschöpfe  sehr 
falsch  und  sehr  grausam  sein  können. 

Und  so  weiter  in  infinitum !  Hier  spielen  sie  mit 
einer  Champagnerflasche,  dort  gucken  sie  possirlich  aus 
einem  Gemüsekorb  heraus,  da  halten  sie  «Siesta»  in 
duftigem  Höu,  dort  liegen  ein  paar  in  einem  gemüth- 
lichen  Hofwinkel  in  «dolce  far  niente»  beisammen,  ein 
ander  Mal  entdeckt  gar  Mietz  einen 
«Fremdling»,  einen  jungen  Hund, 
im  gewohnten  Nest,  der  es  dort 
auch  weich  und  bequem  gefunden 
hat.  Dann  raufen  wieder  ein 
paar  «Unverträgliche»  mit  einander; 
« Mietz  ist  krank »  und  sitzt  kläg- 
lichen Gesichts  mit  verbundener  Pfote 
vor  einer  Flasche  mit  « Goulard- 
ischem  Wasser». 

Ein  «Hungerquartett»  umlagert 
die  leere  Futterschüssel  und  scheint 
gar  klägliche  Töne  von  sich  zu 
geben  u.  s.  w. 

Auch  mit  Kindern  zusammen 
stellt  Julius  Adam  sein  Lieblings- 
thierchen  dar,  z.  B.  in  der  reizenden 
«Idylle».     Da   sitzt  ein  allerliebster 


balgen    sich   wie   Gassenjungen   und    das    dritte  klettert      Blondkopf    im    Grase    des    sommerlichen    Gartens    bei 


zur  Dachlucke  empor,  zu  der  das  goldige  Sonnenlicht 
hereinströmt.  «  Gestörte  Siesta  »  schildert  eine  Stimmung, 
in  die  auch  der  Mensch  hin  und  wieder  versetzt  wird, 
wenn  ein  lästiger  Besuch  sein  Nachmittagsschläfchen 
stört.  Mit  schläfrigen  Augen  blickt  die  um  ihre  süsse 
Ruhe  gebrachte  Mietz  dem  Besuch  eines  munteren 
Nachbarkätzchens    entgegen.     Zwei    leider    nicht    abzu- 

läugnende 
Eigenschaften 
-des  Katzenge- 
schlechtes sind 

in  «  Falsche 
Freunde»  ver- 
anschaulicht. 
Da  spielen 
Zweie  mit  einer 

Maus  —  so 
lieb,  so  harm- 
los ;  warte  nur, 
armes  Thier, 


Julius  Adam.     Studie. 


einem  grossen  Korb  voll  Kätzchen,  die  sie  —  es  ist 
ein  Mädel  —  liebkost.  Damit  ist  wohl  nur  ein  kleiner 
Theil  von  Adams  Katzenbildern  aufgezählt.  Sie  sind, 
wie  schon  gesagt,  ungewöhnlich  schnell  beliebt  ge- 
worden und  in  alle  Winde  verstreut  —  vornehmlich 
allerdings  gingen  sie  nach  Amerika.  Ja  im  Jahre  1887 
schloss  der  Künstler 
mit  einem  amerikan- 
ischen Kunsthändler 

einen  Contract, 
der     ihn     verpflich- 
tete, überhaupt  nur 

für  Amerika  zu 
malen.  Dieses  Ver- 
trages ist  Julius 
Adam  übrigens  nun- 
mehr —  wohl  zu 
seinem  Glücke  — 
wieder  ledig.  Eine 
derartige  hemmende 
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Fessel ,  die  aus  dem  Besten  auch  wider  seinen  Willen 
auf  die  Dauer  einen  « Producenten »  statt  einen  «schaffen- 
den Künstlers  machen  müsste,  kann  Keiner  unbeschadet 
seines  Werthes  lange  ertragen.  Gerade  von  «drüben» 
und  von  England  werden  deutschen  Malern  derartige 
verlockende  Contracte,  die  eben  eine  sichere  Existenz 
für  eine  ungewisse  bieten,  aufgedrängt,  und  im  besten 
Falle  ist  dann  der  Künstler  der  heimischen  Kunst  ver- 
loren. Was  anfangs  verlockte,  «bald  klirrt  es  Dir  wie 
eine  Kette  nach  »  und  der  Beglückte  dankt  zuletzt  seinem 
Schöpfer,  wenn  er  den  überseeischen  «Kunstfreund» 
los  geworden  ist. 

Uebrigens  hat  unser  Maler  noch  im  Jahre  1884 
ein  grösseres  Figurenbild  « ohne  Katzen  ■»  gemalt ,  das 
gerechtes  Aufsehen  machte  und  in  feinsinnig.ster  und 
originellster  Weise  das  Märchen  vom  «Getreuen  Eckart» 


behandelt.  Ein  hoher,  heimathlicher  Tannenwald, 
durch  dessen  Wipfel  Nebelstreifen  ziehen.  Blickt  man 
aber  schärfer  hin,  so  lösen  sich  aus  dem  Nebel  die 
Gestalten  des  wilden  Heeres  los,  die  den  Wald 
durchziehen.  Furchtsam  drängen  sich  die  Kinder 
mit  ihren  geleerten  Krügen  um  den  hochgewachsenen 
Alten  zusammen ,  der  sie  behütet.  Das  Bild  lässt  nur 
Eines  zu  wünschen  übrig,  dass  nämlich  der  Maler,  der 
seinen  fesselnden  Stoff  so  trefflich  zu  behandeln  ver- 
stand ,  gelegentlich  wieder  einmal  sich  auch  solchen 
Gegenständen  zuwende.  Dazu  wird  es  der  Künstler  in 
ihm  ja  wohl  auch  wieder  bringen. 

Inzwischen  freuen  wir  uns  an  der  Art,  wie  er  in 
der  Beschränkung  den  Meister  zeigt  als  Specialist  für 
einen  Kunstzweig ,  der  Hunderttausenden  zur  Freude 
und  Erheiterung  dient! 
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Die  Pariser  Salons. 
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II.   Der   neue  Salon. 


>  M  /ährend  sich  in  den  Champs  Elysees  eine 
%  /  ■  /  Armuth  an  erwähnenswerthen  Kunstwerken 
-M^-^^  offenbart,  weist  das  Champ  de  Mars 
gerade  das  Gegentheil  auf.  Hier  herrscht  ein  Embarras 
de  richesses,  der  die  Auswahl  der*zu  besprechenden 
Arbeiten  ungemein  schwierig  macht.  Und  die  Aufgabe 
wird  noch  durch  den  Umstand  erschwert,  dass  nur 
sehr  wenige  Bilder  da  sind,  die  irgend  eine  Handlung 
zum  Gegenstande  haben.  Dies  braucht  uns  indessen 
keineswegs  zu  überraschen.  Die  Mehrzahl  der  im 
Neuen  Salon  ausstellenden  Künstler  gehört  der  mo- 
dernen Schule  an,  deren  Mitglieder,  nach  einem  von 
ihnen  selbst  ausgesprochenen  Satz,  sorgfältigst  ver- 
meiden ,  irgend  etwas  von  literarischem  Character  zu 
malen.  Historische  Motive  verbannen  sie  gänzlich.  Einige 
gehen  sogar  so  weit,  jedwedes  Sujet  zu  verschmähen. 
Ein  Bild  muss,  wie  sie  sagen,  wegen  der  Art,  wie  es 
gemalt  ist,  gefallen,  Und  nicht  durch  das,  was  darauf 
dargestellt  ist.  Daher  darf  der  Gegenstand  nur  trivialster 
Art  sein,  nichts  weiter  als  ein  Vorwand  für  eine  be- 
stimmte Farbengebung  oder  Lichtwirkung.  Andere 
wollen  nur  moderne  Motive  gelten  lassen.  Es  machen 
sich  aber  im  Neuen  Salon  Anzeichen  bemerkbar,  dass 
dieses  Vorurtheil  im  Schwinden  begriffen  ist.  Wir  werden 
in  unserer  kurzen  Umschau  unter  den  Hauptwerken  der 
Ausstellung  mehrfach  Gelegenheit  haben,  auf  Arbeiten 
hinzuweisen ,  bei  denen  sich  das  Bestreben  offenbart, 
wohlbekannte  Gegenstände  in  origineller  Weise  zu  be- 
handeln. 

Dem  zum  dritten  Male  eröffneten  Salon  der  Societe 
Nationale  ist  das  Zeugniss  zu  geben,  dass  er  vollkommen 
auf  der  Höhe  der  beiden  früheren  Ausstellungen  steht; 
in  mancher  Hinsicht  ist  die  jetzige  sogar  noch  inter- 
essanter. Wir  dürfen  nicht  vergessen,  dass  der  Erfolg 
hier  mehr  von  dem   hohen  Durchschnittsmaass   der  Ge- 


sammtheit  bedingt  ist,  als  von  dem  Werthe  einzelner 
Leistungen  derjenigen  Künstler,  welche  bisher  als  Haupt- 
stützen der  Vereinigung  galten.  Ger v ex,  der  von  allen 
französischen  Malern  am  ungleichmässigsten  arbeitet, 
zeigt  sich  in  diesem  Jahre  besonders  schwach.  Besnard, 
dessen  Leistungen  sonst  zu  den  anziehendsten  zu  zählen 
pflegten,  fesselt  dieses  Mal  das  Interesse  weniger,  erregt 
jedenfalls  weniger  Staunen.  Dagnan-Bouveret  hat 
nur  einige  Studien,  Roll  gar  nichts  ausgestellt;  dass 
aber  die  Neue  Gesellschaft  trotzdem  im  Stande  war,  eine 
so  vorzügliche  Ausstellung  zu  erzielen,  lässt  für  ihre 
Zukunft  das  Beste  hoffen. 

Selbst  wenn  Puvis  de  Chavannes  nicht  der 
Präsident  wäre,  gebührte  ihm  der  erste  Platz.  Sein 
grosses  Wandgemälde  für  das  Hotel  de  Ville  ist  eines 
der  interessantesten  Werke  der  Ausstellung.  «  Puvis  de 
Chavannes»,  äusserte  ein  grosser  französischer  Künstler 
keinenfalls  in  freundlichem  Sinne,  « lebt  in  einem  Lande 
der  Träume  >.  Es  würde  schwer  sein,  das  Talent  Puvis 
de  Chavannes'  treffender  und  kürzer  zu  characterisiren. 
Hierin  liegt  eben  das  Geheimniss  seines  unwidersteh- 
lichen Zaubers.  Er  erhebt  uns  über  die  Alltagswelt  und 
ihre  prosaischen  Eindrücke  in  eine  höhere  und  klarere 
Atmosphäre  empor.  Die  Vision,  welche  er  uns  in  diesem 
Jahre  vorführt,  ist  ein  Bild  des  Winters,  und  es  ist  eine 
sehr  schöne  Vision.  Der  Schauplatz  Hegt  in  einem 
Walde.  Eine  tiefe  Schneeschicht  bedeckt  den  Boden. 
Im  Vordergrunde  sammeln  ein  Mann  und  eine  alte  Frau 
Brennholz.  Hinter  ihnen  rechts,  unterhalb  eines  Stückes 
verfallenen  Mauerwerks,  sieht  man  einen  Arbeiter,  der 
ein  Kind  an  einem  Feuer  erwärmt,  während  ein  anderer 
sein  Brod  mit  einer  armen  Frau  theilt.  Links  sind  drei 
Holzfäller  im  Begriff,  einen  Baum  an  Stricken  nieder- 
zuholen auf  ein  Signal,  das  ihnen  ein  Vierter  gibt,  der 
am  Fuss  des  Stammes  seinen  Platz  hat.     Zwischen  den 
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Baumstämmen  hindurch  sieht  man  die  grauen  Silhouetten 
einer  Jagdgesellschaft,  die  über  die  schneebedeckte  Ebene 
reitet,  welche  sich  bis  zum  Rande  der  blauen,  vom  roth- 
schimmernden Abendhimmel  begrenzten  See  erstreckt. 
Es  würde  ein  Leichtes  sein,  Allerlei  an  der  Ausführung 
zu  bemängeln.  Man  könnte  sagen,  die  kleine  Ruine 
mache  den  Eindruck,  als  sei  sie  von  einem  Landschafts- 
gärtner hineingestellt  worden;  man  mag  auch  an  der 
Zeichnung  mancher  Figuren  etwas  zu  tadeln  finden.  Ein 
geniales  Kunstwerk  heisst  nicht  allemal  ein  Werk  ganz 
ohne  Fehler;  es  ist  ein  Werk,  das  Eindruck  macht,  trotz 
—  zuweilen  sogar  wegen  seiner  Fehler.  Solcher  Art  ist 
Puvis  de  Chavannes'  sämmtliche  decorative  Malerei. 

Die     Ausschmückung      des     Hotel    de    Ville     hat 
noch    eine    gute   Anzahl    anderer    Künstler   beschäftigt. 
B  i  n  e  t  s      grosses      Gemälde      «  Französische      Marine- 
soldaten »  ,    während 
der     Belagerung     von 
Paris,  an  einem  schnee- 
igen    Wintermorgen 
einen  Ausfall  vorberei- 
tend,   ist  eine  Compo- 
sition    von  bemerkens- 

werther  Einheitlich- 
keit und  Harmonie. 
Delance  führt  uns  bis 
in  die  gaUisch  -  röm- 
ischen Zeiten  zurück, 
bis  zu  den  Tagen,  als 
Lutetia  nur  ein  kleines 

Seine-Eiland  war,  und  zeigt  uns  die  Bootsleute  vom  Stamm 
der  Parisier,  welche  die  ältesten  Einwohner  des  Ortes  und 
Begründer  seines  Handels  waren,  mit  dem  Ausladen  von 
Barken  unter  Aufsicht  eines  römischen  Kaufmanns  be- 
schäftigt. Die  Composition  ist  von  Interesse,  aber  die 
Farbengebung  leider  etwas  trübe.  Zwei  weibliche  Figuren 
von  Duez,  die  Botanik  und  die  Musik  verkörpernd, 
sind  grob  gemalt. 

Unter  den  Bildern,  die  eine  Handlung  haben,  übt 
die  grösste  Anziehungskraft  Beraud's  «Christi  Ab- 
nahme vom  Kreuz».  Auf  dem  im  vorigen  Jahre  mit 
Erfolg  betretenen  Wege  fortschreitend,  führt  uns  der 
Künstler  auch  hier  seine  biblischen  Gestalten  in  moderner 
Hülle  vor.  So  seinen  «Joseph  von  Arimathia»,  einen 
jungen  Priester  in  schwarzer  Soutane ;  die  Frauen  der 
heiligen  Familie  sind  Pariser  «Ouvri^resi,    die  Apostel 
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tragen  die  Blousen  und  Mützen  der  heutigen  Arbeiter. 
Der  Schauplatz  ist  nicht  Golgatha,  sondern  der  Mont- 
martre. Die  unten  hegende  Stadt,  gegen  welche  einer 
der  Jünger  drohend  die  Faust  erhebt ,  ist  nicht  Jeru- 
salem, es  ist  Paris.  Das  Bild  ist  mit  der  Beraud's 
Technik  eigenen  Glätte  gemalt.  Gleich  seiner  « Maria 
Magdalena »  vom  vorigen  Jahre  scheint  es  mehr  darauf 
berechnet,  die  Aufmerksamkeit  des  Publicums  zu  er- 
regen, denn  als  ein  von  echt  künstlerischem  Geiste  durch- 
drungenes Werk.  Blanche  und  L'hermitte  haben 
dasselbe  Sujet  gewählt  —  das  Mahl  zu  Emmaus.  Beide 
Künstler  zeigen  den  Gegenstand  in  moderner  Behand- 
lung und  doch  sehr  verschieden,  insofern  als  Jeder  der 
Beiden  den  Stoff  benutzt  hat,  um  die  Typen  zur  Dar- 
stellung zu  bringen,  die  er  am  liebsten  malt.  Blanche 
ist  hauptsächlich  ein  Maler  der  Pariser  Gesellschaft.     Er 

hat  die  Scene  in  einen 
Pariser  Salon  verlegt. 
Christus  ist  als  ein 
junger  Mann  in  einem 
weiss  -  blauen  japan- 
ischen Costüm  darge- 
stellt, einer  der  Jünger 

trägt     einen    langen 
Schlafrock ,     der     An- 
dere     eine      weisse 
Blouse  und  einen  Fez. 

Die  servirende 
c  Bonne »  bringt  eine 
Schüssel  mit  Fleisch 
herein.  Ein  kleines  Mädchen  in  Weiss  sitzt  auf 
einem  Schemel  im  Vordergrund.  Noch  verschiedene 
überzählige  Personen  sind  im  Zimmer  anwesend.  Das 
Gemälde  ermangelt  vollständig  des  Zusammenhanges. 
Es  sind  einzelne  recht  gute  Figuren  auf  dem  Bilde,  sie 
bekunden  aber  keinerlei  Beziehung  zu  einander,  und 
dem  jungen  Manne  im  japanischen  Auzuge  scheinen  sie 
Alle  völlig  gleichgiltig  zu  sein.  L'hermitte  ist  ein 
Schilderer  des  Dorf  lebens.  Er  lässt  sein  Mahl  zu  Emmaus 
in  einer  Bauemhütte  der  Normandie  stattfinden.  Zwei 
Landleute  haben  einen  Wanderer,  dem  sie  begegnet 
sind,  zu  ihrem  Abendessen  mit  heimgebracht.  Plötzlich, 
als  er  das  Brod  bricht,  erkennen  sie  in  ihrem  Gast  den 
Herrn  und  fahren  überrascht  zurück.  Eine  Frau  und 
ein  Kind,  die  mit  einer  Schüssel  hereinkommen,  wohnen 
der   Scene    theilnahmslos    bei.     Wir    werden    kaum   so 
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ganz  Unrecht  haben,  wenn  wir  die  Vermuthung  aus- 
sprechen, dass  L'hermitte  wohl  nie  dies  Bild  gemalt 
hätte,  ohne  Rembrandt's  kleines  Meisterwerk  im  Louvre 
zu  kennen.  Wie  alle  grösseren  Gemälde  von  L'her- 
mitte, leidet  auch  sein  Mahl  zu  Emmaus  an  einer 
gewissen  Steifheit  der  Geberden.  Die  Bewegungen  der 
Figuren  sind  ja  unstreitig  ganz  richtig  dargestellt,  genau 
so,  wie  eine  Momentphotographie  sie  uns  zeigen  würde ; 
aber  wir  gewinnen  nicht  die  Vorstellung  —  die  durch 
eine  wirkHch  gute  Wiedergabe  von  Augenblicksbeweg- 
ungen stets  erweckt  werden  soll  —  dass  einer  jeden 
Bewegung  eine  vorangegangen  ist  und  eine  andere  folgen 
wird.  Wir  fühlen  —  um  in  der  Ateliersprache  zu  reden 
—  bei  jeder  Figur  die  Pose  des  Modells  heraus. 
Latouche  malt  gern  starke  Lichteffecte,  und  Dante's 
Vision  der  Hölle  hat  ihm  ein  Motiv  geliefert,  das  hierzu 
reichlich  Gelegenheit  bot.  Das  Bild,  welches  eine  Masse 
grauenhafter  Gestalten  in  einem  Strom  brennender  Lava 
darstellt,  ist  auf  den  ersten  Blick  von  packender  Wirkung, 
bei  der  zweiten  und  dritten  Betrachtung  schwächt  sich 
der  Eindruck  jedoch  etwas  ab.  Derselbe  Künstler  hat 
noch  zwei  vortreffliche  Studien  <;  Maurer  bei  Sonnen- 
schein arbeitend»,  und  ein  mehr  ausgeführtes  Bild, 
Portrait  zweier  kleinen  Mädchen,  ausgestellt. 

Carolus    Duran's   Malerei    ist   oft   vulgär ,    und 
selbst    seine    besten    Arbeiten    haben    einen    Stich    in's 


Gewöhnliche.  In  diesem  Jahr  hat  er  nach  dieser  Richtung 
hin  sein  Möglichstes  geleistet.  Unter  seinen  acht  Bild- 
nissen ist  ausser  dem  Henner's  und  etwa  noch  dem  des 
M.  Challemel  Lacour  kein  einziges,  das  den  Ruf  des 
Künstlers  rechtfertigen  könnte. 

Aman-Jean,  einer  der  neuesten  Anhänger  der 
neuen  Vereinigung,  interessirt  nicht  nur  in  seiner  Eigen- 
schaft als  namhafter  Künstler,  sondern  auch  als  Vertreter 
einer  idealistischen  Richtung,  welche  sich  von  Tag  zu 
Tag  entschiedener  offenbart.  Sobald  wir  uns  seinen 
Werken  zuwenden,  haben  wir  die  Empfindung,  als  träten 
wir  von  der  geräuschvollen  Strasse  in  das  Innere  einer 
gothischen  Kapelle.  Tief  durchdrungen  vom  Geist  der 
alten  Schule  von  Toscana,  lässt  Aman-Jean  dennoch  nie 
seine  eigene  Individualität  im  Bestreben  der  blossen 
Nachahmung  der  alten  Meister  aufgehen.  Sein  ganz 
vorzügliches  Portrait  einer  jungen  Dame  in  Purpurviolett 
und  Gelb  gekleidet,  vor  einem  türkisblauen  Hintergrunde, 
bietet  in  Zeichnung  und  Farbe  den  ganzen  Reiz  eines 
Botticelli.  Gleichfalls  entzückend  sind  der  Idealkopf 
der  Venetia  mit  blaugrünen  Wellen  im  Hintergrunde, 
und  ein  Fragment,  ein  sicilianisches  Mädchen,  Tambourin 
schlagend,   unter  einem  Laubdach  von  Orangenzweigen. 

Die  eigentliche  Stärke  des  «Neuen  Salon»  beruht  in- 
dessen weniger  auf  Portraits  oder  Bildern  mit  Handlung, 
als  auf  den  Landschaften.  Es  herrscht  auf  diesem  Gebiete 
eine  solche  Fülle  des  Guten,  dass  es  unmöglich  ist,  innerhalb 
der  Grenzen  unseres  Raumes  Alles  eingehend  zu  besprechen. 
Den  meisten  Reiz  hat  für  fast  alle  Künstler  dieses  Faches 
das  Problem  gehabt,  Sonnenlicht  zu  malen.  Lebourg, 
Dauphin,  Montenard,  Raffaelli  sind  unter  Denen 
zu  nennen,  welche  hierin  am  erfolgreichsten  gewesen 
sind.  Selbst  B  o  u  d  i  n ,  der  Maler  des  silberglänzenden 
Meeres  und  des  grauen  Himmels,  hat  sich  dieses  Mal  — , 
wie  wir  freilich  finden,  minder  glücklich  in  der  Wieder- 
gabe des  aus  voller  Mittagshöhe  auf  blaue  Wogen  herab- 
strahlenden Sonnenlichtes  versucht. 

Der  neue  Salon  verdankt,  ebenso  wie  der  alte,  viele 
der  besten  Beiträge  fremden  Künstlern.  In  erster  Reihe 
muss  da  Alfred  Stevens  genannt  werden.  Der 
belgische  Kunstveteran  ist  mit  nicht  weniger  als  sech- 
zehn Gemälden  vertreten,  die,  ob  sie  auch  nicht  alle 
gleichen  Werth  besitzen,  doch  sämmtlich  Interesse  bieten. 
Besonders  ist  seine  grosse  Studie  hervorzuheben,  welche 
eine  Dame  im  Bade  darstellt  und  eine  wundervolle 
Contrastwirkung    der    rosigen    und    weissschimmernden 
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Fleischtöne  mit  den  grauen  der  Marmor-  und  Metallfärbung 
aufweist.  Sein  Sohn ,  Leopold  Stevens,  besitzt  eine 
ausgeprägt  individuelle  und  naive  Art,  die  für  sein  spe- 
cielles  Darstellungsgebiet,  Bewohner  und  Dörfer  der  Bre- 
tagne, vortrefflich  passt.  Verstraete,  der  König  belgi- 
scher Landschafter,  hat  fünf  Bilder  ausgestellt,  als  reiz- 
vollstes darunter  einen  Sonnenuntergang  an  der  Scheide-. 
Amerika  ist  gut  vertreten.  Von  Whistler  ist  eines 
seiner   schönen    Bildnisse   ausgestellt ,    ein  Portrait   der 


Raum  hiezu  geblieben  wäre,  zählen  auch  Boldini, 
Gandara,  Casas,  Liebermann,  Kuehl,  Guthrie 
Moore,  Bishop. 

Die  Bildhauerkunst  weist  nur  etwa  hundertundfünfzig 
Werke  auf,  von  diesen  sind  aber  ganze  zwei  Drittel  als 
interes.sant  zu  bezeichnen.  Dalou's  Basrelief  eines 
jungen  Mannes,  der  seine  Braut  auf  den  Armen  trägt, 
wobei  ein  Flussgott  zuschaut,  ist  mit  Anmuth  entworfen, 
eine  hübsche  Idee   für  das  Modell  einer  Fontaine.     Ein 


Lady  Meux  in  ganzer  Figur,  in  rosa  und  silbergrauer     ausdrucksvolles  Werk  ist  Darupt's  Statue,    eine  sich 


Toilette;  auch  verschiedene  kleinere  Bilder  sind  von 
ihm  da,  Nachtstücke  und  Farbensymphonieen.  Sargent 
hat  eine  Actstudie  eingesandt,  eine  in  ganzer  Figur 
gemalte  weibliche  Gestalt  von  dunkler  Hautfarbe,  sich 
das  Haar  flechtend;  ausserdem  eine  spanische  Tänzerin 
in  glänzend  gelbem  CostUm.  Harrison  fährt  fort, 
Wellen  unter  sonnigem  Himmel  zu  malen,  dabei  seine 
bekannte  reizvolle  Farbenbehandlung  bethätigend,  und 
zeigt  in  einem  Bilde  badender  Mädchen  beim  Sonnen- 
untergang bedeutende  Fortschritte  im  Zeichnen  von 
Figuren.  Rolshoven,  noch  neu  auf  demChamp  de  Mars, 
in  München  schon  rühmlich  bekannt,  hat  mehrere  Werke 
von  starker  Originalität  ausgestellt,  darunter  ein  kleines 
Interieur  eines  alten  Palastes  zu  Chioggia,  durchfluthet 
von  Licht  und  Farbenglanz.  Um  dem  scandinavischen 
Contingent  gerecht  zu  werden,  bedürfte  es  eines  beson- 
deren Artikels.  Edelfeldt's  schönes  Portrait  des 
Prinzen  Karl  von  Schweden,  Zorn 's  wunderbare  Sonnen- 
lichtstudien und  ein  kleines  Bild  von  Bernt  Grön- 
wold,  ein  alter  Bauer,  sein  bescheidenes  Mahl  vor  sich, 
das  Tischgebet  haltend ,  sind  unter  den  bemerkens- 
werthesten  der 

vielen  guten 

Arbeiten  zu 

nennen,  welche 

die  nordischen 

Maler  uns 

hergeschickt 
haben. 

Zu  den  aus- 
ländischen 
Künstlern,  die 
besondere  Er- 
wähnung ver- 
dienenwürden, 
wenn   uns  der 


eben  zur  Blüthe  des  Weibes  erschliessende  Mädchen- 
knospe ;  die  auf  den  Fussspitzen  schwebende ,  ein 
Schwert  umklammernde,  beflügelte  Gestalt  motivirt  den 
Titel:  «  Auf  der  Schwelle  des  Geheimnisses  ^  trefilich. 
Michel  Malherbe  hat  eine  sitzende  Figur  ausgestellt, 
«  Der  Prediger »  —  ein  Prophet,  der,  eine  Hand  erhoben, 
um  sich  die  Augen  zu  beschatten ,  den  Blick  in  die 
Ferne  zu  richten  scheint.  In  der  kleinen  Gipsstatuette 
eines  runzligen  Alten  und  einem  Bronce-Kopf  hat 
Raffaelli  den  Realismus  auf  die  Spitze  getrieben,  ohne 
in's  Vulgäre  zu  verfallen.  Constantin  Meunier's 
kleine  Gruppen  in  Bronce  «Ecce  Homo»  und  «Der 
verlorene  Sohn » ,  wie  auch  die  kleine  Figur  eines 
Mähers  sind  Meisterwerke.  Inj  albert,  Bourdelle, 
C  h  a  r  1  u  i  haben  sich  mit  höchst  characteri.stischen 
Schöpfungen  betheiligt.  Die  Palme  aber  gebührt  in 
diesem  Jahre  Caries,  einem  jungen  Bildhauer  von 
erstaunlicher  Begabung.  Wir  müssen  den  Blick  bis  auf 
Luca  della  Robbia  zurückwenden,  um  seines  Gleichen 
in  Meisterschaft  der  Form  und  decorativer  Wirkung 
zu  finden.    —  Es  würde  ungerecht  sein,  unseren  Bericht 

zu    schliessen, 
ohne  auch  die 
vielen  schönen 
Arbeiten   in 
Email,  Glas- 
malerei, Gold- 
schmiede- 
kunst etc. 
zu    erwähnen, 
welche  einen 
reizvollen    Be- 
standtheil    der 
Ausstellung 
des  Neuen 
Julius  Adam.    Studie.  Salons  bilden. 
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^in  höchst  verbreiteter  Gemeinplatz  besagt,  dass 
sich  über  Geschmackssachen  nicht  streiten  lasse. 
Damit  könnte  man  jeden  Streit  über  die 
Frage  abschneiden,  ob  etwas  schön  sei  oder  nicht. 
Dieses  friedfertige  Wesen  ist  jedenfalls  etwas  Gutes  an 
jenem  Gemeinplatz.  Anderseits  läuft  Jemand,  der  ihn 
anwendet,  leicht  Gefahr,  in  Verdacht  zu  gerathen,  dass 
es  ihm  eben  an  Geist  oder  an  Kenntnissen  fehle,  um 
über  Geschmackssachen  zu  streiten.  Man  kann  über 
Alles  streiten ,  selbst  über  den  Teufel ,  ob  man  an  ihn 
glaubt  oder  nicht. 

Auch  über  Geschmackssachen  lässt  sich  recht  gut 
streiten.  Der  Geschmack  ist  ja  nur  die  Fähigkeit,  das 
Schöne  zu  fühlen  und  zu  begreifen.  Und  über  dieses 
Gefühl,  über  die  Dinge,  die  ihm  unterworfen  sind,  lässt 
sich  urtheilen  und  streiten,  sobald  man  in  der  Auffassung 
der  Dinge  nicht  blos  zu  der  Entscheidung  kommt,  ob 
Einem  eine  Sache  gefällt  oder  nicht,  sondern  auch  zu 
dem  höheren  Urtheile,  warum  sie  einen  anziehenden, 
schönen,  interessanten  Eindruck  oder  dessen  Gegentheil 
verursacht. 

Der  Geschmack  also,  von  dem  hier  die  Rede  sein 
soll ,  ist  nichts  anderes ,  als  der  Sinn  für  das  Schöne. 
Manche  Leute  entbehren  diesen  Sinn  vollständig;  bei 
anderen  ist  er  zwar  vorhanden,  aber  so  unausgebildet, 
dass  sie  sich  über  seine  Regungen  und  Gründe  keine 
durchdachte  Rechenschaft  geben  können.  Bei  manchen 
Menschen  endlich  ist  dieser  Sinn  für  das  Schöne  so 
ausgebildet,  dass  sie  sich  in  den  meisten  Fällen  klar 
darüber  sind,  warum  sie  Etwas  für  schön  oder  für 
hässlich  erklären. 

Man  irrt  nicht  weit,  wenn  man  behauptet,  die 
Menschen  ohne  allen  Geschmack  seien  eben  so  seltene 
Ausnahmen,  als  die  Menschen  mit  völlig  ausgebildetem 
Geschmack.  Eine  gewisse  Geschmacksanlage,  möge  sie 
auch    noch    so    bescheiden    sein,    ist   jedem    normalen 


Menschen  von  der  Natur  mitgegeben.  Dieses  durch- 
schnittliche Schönheitsgefühl  kann  durch  alle  erdenk- 
lichen Umstände  entweder  beim  Einzelnen  oder  bei 
ganzen  Gruppen  gepflegt,  ausgebildet,  verschärft  und 
verfeinert  oder  aber  vernachlässigt,  verdunkelt  und  ab- 
gestumpft werden.  Es  kann  vielseitiger,  mannigfacher 
geübt  oder  aber  vereinseitigt,  nach  bestimmten  Rich- 
tungen hin  getrieben ,  in  bestimmten  Kreisen  festge- 
halten werden. 

Wenn  wir  uns  einen  bestimmten  Menschen  vor- 
stellen, der  in  einer  völlig  baumlosen  Steppenlandschaft 
geboren  und  aufgewachsen  ist,  werden  wir  uns  sagen 
müssen:  Dieser  Mensch  kann  keinen  vollkommenen  Ge- 
schmack für  landschaftliche  Schönheit  gewinnen,  weil 
er  Hauptfactoren  derselben  überhaupt  nicht  kennt.  Ein 
theilweises  Verständniss  dafür  mag  ihm  wohl  aufgehen, 
wenn  er  den  Himmel  mit  seinen  Lichterscheinungen, 
mit  seinen  wechselnden  Wolkenbildern  betrachtet.  ,  Aber 
dieses  Verständniss  wird  immer  eine  grosse  klaffende 
Lücke  lassen. 

Und  wie  es  dem  Einzelnen  ergeht,  so  ergeht  es 
auch  ganzen  Volksstämmen  und  Völkern.  Sinn  und 
Geschmack  für  Schönheit  werden  im  Menschen- 
geschlechte  zuerst  durch  das  Naturschöne  geweckt. 
Das  war  vor  der  menschlichen  Cultur  da  und  wird 
erhalten  bleiben  und  sich  ewig  verjüngen ,  mag  auch 
die  Cultur  auf  alle  erdenklichen  Irrwege  gerathen. 

Die  Natur  war  also  die  Lehrmeisterin  des  Menschen 
auf  dem  Gebiete  der  Schönheit.  Sie  zeigte  ihm  die 
mannigfachen  Bilder  ihrer  Landschaft,  die  eleganten 
Formen  ihrer  Pflanzen  und  Thiere,  sie  zeigte  dem 
Menschen  selbst  sein  eigenes  Bild  als  ihr  Meisterwerk; 
sie  liess  ihn  die  mannigfachsten  Töne  vernehmen,  aus 
welchen  sie  als  grosse  Capellmeisterin  ein  ewiges 
Concert  veranstaltete;  sie  umströmte  ihn  mit  den 
Wohlgerüchen    ihrer    Blumen.      Wie    lang    es    gewährt 
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haben  ma;?,  bis  die  Menschen  zum  Bewusstsein  des 
Schönheitsbegriffes  kamen ,  wie  lang  es  weiter  gewährt 
haben  mag,  bis  sie  anfingen,  vom  blossen  Geniessen 
des  Naturschönen  zum  Selbstschaffen  desselben ,  zum 
Kunstwerke  überzugehen,  weiss  Niemand.  Wir  haben 
es  hier  auch  nicht  mit  der  geschichtlichen  Entwickelung 
des  Geschmacks  zu  thun ,  sondern  mit  dem  letzten 
Resultate  derselben ,  mit  dem  modernen  Geschmack. 
Dass  derselbe  das  Ergebniss  einer  vieltausendjährigen 
Entwickelung  ist,  brauchen  wir  nicht  zu  verfolgen;  die 
Kunstgeschichte  belehrt  uns  über  die  einzelnen  Epochen 
dieser  Entwickelung. 
Und  die  Ausbildung 

und  Veränderung 
des  Geschmacks  ist 
noch  nicht  zum  Ende 

gelangt;   sie  wird 
auch    niemals    zum 

Ende  gelangen. 
Es  wäre  ein  grober 
Irrthum,  zu  glauben, 
dass  der  Mensch  nur 
in  der  Beurtheilung 

von  Kunstwerken 
zeigen  kann,    ob  er 
Geschmack     besitzt 

oder    nicht.     Der 
höchste,    der  ausgc- 
bildetste  Geschmack 
zeigt  sich  allerdinfrs 
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dann,  wenn  man  dem  Menschen  ein  Kunstwerk  vorführt 
und  ihn  dasselbe  empfangen,  prüfen  und  beurtheilen 
lässt.  Aber  der  Kunstsinn  ist  blos  eine  von  den  Aeusser- 
ungen  des  Geschmacks. 

Wenn  der  Geschmack  der  Sinn  für  das  Schöne  ist, 
muss  er  ein  viel  grösseres  Gebiet  haben.  Denn  das 
Schöne  finden  wir  in  der  Natur;  wir  finden  es  am  Körper 
und  in  der  Seele  unseres  Mitmenschen ;  in  der  Form  und 
Farbe  der  Dinge ;  in  den  Ereignissen,  welche  wir  selber 
erleben  oder  von  denen  wir  hören.  Das  Schöne  und 
das  Hässliche  tritt  täglich  und  stündlich,  tausendgestaltig 
an  unsere  Wahrnehmung  heran;  wir  sehen  es  und  hören 
es;  wir  können  es  fühlen  und  riechen;  es  drängt  sich 
an  uns  in  unseren  Zimmern,  in  den  Gassen  der  Städte, 
in  den  Worten  der  Leute,  mit  welchen  wir  verkehren,  falls  noch  die  Wahl,  wo  er  den  grünen  oder  braunen 
in  den  Zeilen,  die  wir  lesen,  und  draussen  in  Wald  und      Anstrich     seiner     Maschine     durch     einen     vergoldeten 


Flur.  Ueberall  fordert  es  unseren  Geschmack,  unser 
Urtheil  heraus:  es  lässt  sich  geniessen ,  nachahmen, 
schaffen,  verschmähen,  vergöttern  oder  verlachen. 

Und  soweit  der  Gegensatz  vom  Schönen  und  vom 
Hässlichen  reicht,  soweit  reicht  der  Geschmack  des 
Menschen. 

Der  Geschmack  äussert  sich,  soweit  er  der  Gesell- 
schaft wahrnehmbar  wird,  im  Arbeitsleben  und  im  Ge- 
nussleben ;  im  Arbeitsleben  als  Producent  und  im  Genuss- 
leben als  Consument.  Beides  hängt  offenbar  zusammen ; 
aber  trotzdem   kann    sich    der  producirende  Geschmack 

sehr  unabhängig  vom 
consumirenden  ent- 
wickeln. 
Geschmackvoll 
im  Arbeitsleben  zu 
sein  —  dazu  ist  leider 
überhaupt  nur  einem 
kleinen  Kreise  von 
Berufsgattungen  Ge- 
legenheit gegeben. 
Die  Arbeitstheilung, 
welche  im  heutigen 

Wirthschaftsleben 
Platz  gegriffen   hat, 
verbietet  es  gerade- 
zu   einer    ganzen 
Reihe  von  Berufen, 
überhaupt  ihren  Ge- 
schmack    in    ihrem 
Berufsleben  walten  zu  lassen.     Wie  soll  ein  Offizier  auf 
dem  Exerzierplatze  oder  ein  Richter  im  Schwurgerichts- 
saal, ein  Banquier  in  seinem  Comptoir  oder  ein  Maschinen- 
fabrikant in  seiner  Fabrik  Geschmack  entwickeln  können  ? 
Hinsichtlich  gewisser  Einzelnheitcn  geht  das  wohl.     Der 
Offizier,  der  etwa  an  seine  Soldaten  eine  Ansprache  zu 
halten   hat,    kann   sich    dabei    mehr    oder    weniger   ge- 
schmackvoller   Redewendungen    bedienen ,    ebenso    wie 
der    Richter,    der    eine    Verhandlung    leitet;    es    kann 
auch  der  Banquier,  der  einem  Geschäftsfreunde  schreibt, 
gewisse  geschmacklose  Stilblüthen   vermeiden;    und   der 
Maschinen -Fabrikant,     welcher     —     sagen     wir     etwa 
—    Locomotiven   fabriciert,    hat,    wenn    ihm  das   nicht 
von  der  Eisenbahnverwaltung  vorgeschrieben  wird,  allen- 
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Streifen  unterbrechen  will.  Aber  man  sieht,  das  sind 
winzige  Kleinigkeiten,  unbedeutende  Momente  in  der 
ganzen  Berufsthätigkeit.  Und  wo  immer  das  Interesse 
der  Arbeit,  die  Brauchbarkeit  der  Arbeitsleistung  es 
verlangt,  dass  dieselbe  möglichst  einfach  sei,  da  muss 
alles  Bestreben  nach  Verzierung,  nach  Auswahl  schöner 
Formen  machtlos  ersterben.  Und  wie  diess  bei  den 
Unternehmern  und  bei  dem  grössten  Theile  der  soge- 
nannten liberalen  Berufsarten  der  Fall  ist,  so  noch  in 
weit  höherem  Grade  bei  jener  übergrossen  Mehrzahl  von 
Menschen,  die  in  untergeordneten  Thätigkeiten  und  im 
Dienste  Anderer  beschäftigt  sind.  Wir  können  ohne 
Uebertreibung  behaupten,  dass  nur  ein  sehr  kleiner  Bruch- 
theil  der  Menschen,  kaum  der  zehnte,  vielleicht  nur  der 
zwanzigste  Theil  derselben,  das  Glück  hat,  in  seiner 
Arbeitsthätigkeit  eine  Veranlassung  zur  Thätigkeit  und 
Entwickelung  seines  Geschmacks  zu  finden. 

Was  uns  nun  das  Arbeitsleben  versagt,  das  gewährt  uns 
in  reichstem  Maasse  das  Genussleben  in  seiner  modernen 
Ausbildung,  in  seiner  überaus  reichen  Gliederung,  in  der 
Mannigfaltigkeit  und  Abstufung  der  zahllosen  Gelegen- 
heiten, die  es  uns  bietet.  Gröbere  und  feinere,  ernstere 
und  leichtere,  einfachere  und  complicirtere  Daseinsfreuden 
gestatten  eine  Abwechselung,  wie  sie  in  keinem  früheren 
Culturstadium  gegeben  war.  Die  heutige  Genusswelt 
hat  ihre  Abstufungen,  die  allen  Bildungsgraden  und 
Lebensaltern,  allen  Berufsclassen,  allen  Tages-  und  Jahres- 
zeiten, allen  Lebensverhältnissen  und  Situationen  Rechnung 
trägen.  Und  jedem  Einzelnen  steht  es  frei,  entweder  die 
eine  oder  die  andere  Seite  des  Genusslebens  besonders  zu 
cultiviren  oder  aber  nach  einem  gewissen  harmonischen 
Gleichgewichte  der  verschiedenen  Lebensgenüsse  zu 
streben. 

Obgleich  heutzutage  der  Geschmack  des  Arbeits- 
lebens und  jener  des  Genusslebens  eine  getrennte  Ent- 
wickelung haben ,  hängen  sie  doch  vielfach  zusammen, 
durch  unsere  moralischen  und  sozialen  Grundanschau- 
ungen. Jede  gesunde,  politische  und  soziale  Anschauung 
muss  es  für  ein  Unglück  halten,  wenn  der  Arbeitsmensch 
und  der  Genussmensch  persönlich  Gegensätze  bilden. 
Mit  anderen  Worten :  wir  dürfen  nicht  wollen ,  dass  es 
blosse  Genussmenschen  und  blosse  Arbeitsmenschen  gibt. 
Sonst  müssten  wir  ja  die  eine  Hälfte  der  Menschen  be- 
ständig beneiden,  die  andere  Hälfte  beständig  bemitleiden. 
Das  Streben  aller  Führer  und  Lehrer  der  Nationen  hat 
sich   in  guten  Zeiten  dahin  gerichtet,   durch  die  Arbeit 


zum  Genüsse  zu  erziehen.  Wir  dürfen  überhaupt  keine 
Genussmenschen  erziehen,  sondern  Arbeitsmenschen,  die 
aber  einen  edlen  Lebensgenuss  verstehen  und  auch  noch 
Zeit  für  einen  edlen  Lebensgenuss  übrig  behalten. 

Nur  dadurch  wird  die  harmonische  Entwickelung 
des  Arbeitslebens  neben  dem  Genussleben  möglich 
gemacht ,  dass  das  eine  als  Ursache  und  als  Folge  des 
anderen  festgehalten  wird.  Immer  und  überall  müssen 
die  Genüsse  als  die  äusserliche  Vergeltung  für  die 
Arbeiten  erscheinen.  Die  Erziehung  der  Menschheit 
muss  dahin  gerichtet  werden,  dass  Arbeit  ohne  Genuss 
eben  so  unberechtigt  und  unmöglich  wird ,  als  Genuss 
ohne  Arbeit. 

Es  ist  das  ein  hohes  und  schwer  zu  erreichendes 
Ziel ;  aber  ein  Ziel,  das  niemals  aus  den  Augen  gelassen 
werden  darf 

Wenn  in  unseren  Culturstaaten  die  heranwachsende 
Jugend  sechs  und  sieben  Jahre  lang  schulpflichtig  ist, 
wenn  in  den  Schulen  vielfach  Gegenstände  gelehrt 
werden ,  die  für  unser  späteres  Arbeitsleben  als  über- 
flüssig erscheinen,  so  mag  vielleicht  eine  kurzsichtige 
Minderheit  darüber  Klage  führen,  dass  man  die  Jugend 
mit  Dingen  belastet,  die  in  ihrem  Erwerbsleben  unnöthiger 
Ballast  sind. 

Wer  darüber  klagt,  der  verkennt  vollständig,  dass 
man  eben  die  Jugend  nicht  zu  einseitigen  Arbeitsmenschen 
erziehen  will  und  soll,  sondern  zu  harmonisch  ent- 
wickelten Menschen,  die  neben  der  Aufnahmefähigkeit 
für  ihre  spätere  Berufsbildung  auch  die  Fähigkeit  haben, 
sich  an  allen  edlen  Lebensgenüssen  zu  erfreuen.  Und 
je  mehr  die  heutige  Berufsgliederung  den  Arbeits- 
menschen vereinseitigt,  um  so  fester  und  breiter  muss 
die  Grundlage  werden,  die  wir  dem  Menschen  für  edlen 
Lebensgenuss  zu  geben  verpflichtet  sind.  Denn  —  und 
das  ist  hochwichtig  — :  je  vollkommener  die  Bildung 
des  heranwachsenden  Menschen  ist ,  um  so  geringer 
wird  späterhin  der  materielle  Aufwand,  den  man  für 
Lebensgenuss  zu  machen  braucht.  Nur  der  harmonisch 
ausgebildete  Mensch  kann  sich  eine  ganze  Reihe  von 
Genüssen  verschaffen ,  welche  gar  nichts  oder  ausser- 
ordentlich wenig  kosten.  Je  geringer  die  Bildung  des 
Menschen,  um  so  kostspieliger  sind  —  im  Verhältniss  zu 
der  wirklich  gewährten  Lebensfreude  —  seine  Genüsse. 

Das  mögen  abgedroschene  Wahrheiten  sein;  aber 
wir  können  sie  als  Glieder  unseres  Gedankengangs  hier 
nicht  entbehren. 
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Von  diesem  Standpunkte  ausgehend  können  wir 
auch  die  Vorwürfe,  die  mitunter  selbst  von  denkenden 
Menschen  gegen  sogenannte  Halbbildung  gemacht  wer- 
den ,  nicht  gelten  lassen.  Es  gibt  keine  Halbbildung ; 
schon  deshalb  nicht,  weil  wir  niemals  das  Maass  der 
vollen  ganzen  Bildung  mit  festen  Linien  zu  umzirkeln 
vermögen. 

Aber  das  gehört  in  ein  anderes  Capitel. 

Die  Ausbildung  des  Geschmacks  fängt  beim  Cultur- 
menschen  schon  in  früher  Jugend  an.  Es  arbeiten 
an  ihr  die  Familie,  die  Schule  und  der  gesellige 
Umgang. 

Die  Erziehung  in  der  Familie  hat  dabei  jedenfalls 
den  grössten  Einfluss  auf  den  heranwachsenden  Menschen. 
Wo  in  der  Familie  ein  guter  Geschmack  herrscht,  wird 
auch  das  einzelne  Kind  der  Familie  sich  ihn  ohne  Mühe 
und  ohne  Qual  aneignen.  Nur  leidet  die  ästhetische 
Erziehung  in  der  Familie  häufig  an  dem  Uebelstande 
arger  Einseitigkeit.  Künstlerische  Liebhabereien  der 
Eltern  können  im  Wesen  der  heranwachsenden  Kinder 
leicht  zu  excentrischen  Richtungen  des  Geschmacks 
Veranlassung  werden. 


Weniger  eindringlich ,  aber  auch  weniger  einseitig 
ist  die  Geschmackserziehung  in  der  Schule.  In  unseren 
Schulen  könnten  der  ästhetischen  Ausbildung  der  Jugend 
noch  etwas  mehr  Zugeständnisse  gemacht  werden.  Der 
Unterricht  in  der  Musik  und  im  Zeichnen  ist  es  zuerst, 
welcher  auf  die  Veredlung  des  Geschmacks  der  heran- 
wachsenden Jugend  einwirkt.  Aber  obwohl  er  schon 
in  den  Elementarschulen  anfängt  und  in  den  meisten 
Mittelschulen  sich  fortsetzt ,  könnte  er  einen  weit  gün- 
stigeren Einfluss  haben,  wenn  er  nicht  absichtlich  allzusehr 
als  Nebensache  behandelt  würde.  Und  wie  kärglich 
sind  in  den  Geschichtslehrbüchern  unserer  Schulen  die 
Abschnitte  über  Kunstgeschichte!  Wie  viele  der  jungen 
Leute,  die  von  unseren  Mittelschulen  kommen,  haben 
überhaupt  eine  dunkle  Idee  von  den  verschiedenen 
Epochen  der  Kunstgeschichte? 

Dass  das  Lesen  der  vorzüglichsten  Schriftsteller  alter 
und  neuer  Sprachen,  welches  in  den  höheren  Ciassen 
unserer  Mittelschulen  betrieben  wird,  ein  ausgezeichnetes 
Mittel  für  die  Ausbildung  des  Geschmacks  ist,  wollen 
wir  nicht  verkennen.  Aber  wir  müssen  doch  sagen, 
dass  die  Geschmacksbildung,  welche  selbst  unsere  besten 
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Mittelschulen  gewähren,  immer  erst  ein  Anfang  ist. 
Dieser  Anfang,  diese  Grundlage  kann  unter  ungünstigen 
Umständen  nach  wenigen  Jahren  vollständig  zur  ver- 
wahrlosten Wüstenei  werden.  An  unseren  deutschen 
Universitäten  treibt  sich  mancher  Student  umher ,  der 
in  Bezug  auf  Geschmacksausbildung  sich  muthig  neben 
einen  patagonischen  oder  kamtschadalischen  Häuptling 
stellen  könnte.  Aber  die  Barbarei  der  Geschmack- 
losigkeit greift  leider  noch  viel  weiter.  Sie  ist  wie  ein 
vertrocknender  Wüstenwind,  der  die  kärglichen  Pflanzen, 
die  man  eine  Zeit  lang  künstlich  gepflegt  und  be- 
wässert hat,  in  kurzer  Zeit  elend  verdorren  und  ver- 
kümmern lässt.  Und  so  finden  wir  im  späteren  Leben 
Menschen  genug,  die  sich  einst  mit  Stolz  als  Musen- 
söhne bezeichneten  und  nachher  verbauert  und  ver- 
kommen sind  im  nüchternsten  Erwerbstrieb  und  in  den 
gemeinsten  Seiten  des  Genusslebens. 

Der  gute  Geschmack,  den  die  Familienerziehung 
und  die  Schule  in  seinen  Anfängen  begründen ,  muss 
nothwendig  weiter  gebildet,  er  muss  genährt  werden, 
wenn  er  nicht  verkümmern  soll.  Er  ist  eine  Cultur- 
pflanze  und  bedarf  als  solche  der  fortwährenden 
Pflege. 

Die  Nahrung  für  diese  Pflanze  sind  Kunst  und 
Literatur,  und  der  gesellschaftliche  Umgang  in  solchen 
Kreisen,  welche  sich  selbst  mit  der  Pflege  des  guten 
Geschmacks  beschäftigen.  Es  braucht  nicht  viel.  In 
unserem  Staate  und  in  unserer  gesitteten  Gesellschaft 
ist  die  Weiterbildung  seines  Geschmacks  für  jeden 
Einzelnen  wohlfeil  und  ohne  Schwierigkeiten.  Werke 
aus  allen  Gebieten,  der  bildenden  und  der  schönen 
Künste  zu  geniessen:  Dazu  bietet  sich  Gelegenheit 
genug. 

Ja  —  für  den  Grossstädter,  wird  man  entgegnen. 
Aber  wie  ist  es  mit  dem  Kleinstädter,  wie  mit  dem, 
welchen  sein  Geschick  in  die  Einsamkeit  des  Landlebens 
hinaus  schickt.?  Ihm  fehlen  die  Theater  und  Concerte 
und  Kunstsammlungen ;  ihm  fehlt  die  anregende  Gesell- 
schaft ;  kaum ,  dass  es  ihm  gelingt ,  ab  und  zu  eines 
guten  Buches  habhaft  zu  werden.  Dem  Grossstädter  ist 
es  freilich  leicht  gemacht,  auf  der  Höhe  des  Geschmacks 
der  ganzen  Culturwelt  zu  bleiben.  Wird  irgendwo  in 
der  Welt  ein  berühmtes  Bild  gemalt,  so  hängt  es  vier 
Wochen  später  als  Photographie  in  jedem  Kunstladen ; 
wird  irgendwo  ein  merkwürdiges  Buch  geschrieben ,  so 
bietet  es  die  Leihbibliothek  für  wenige  Pfennige. 


Wie  aber  sollen  der  Kleinstädter  und  der  Land- 
bewohner einen  Ersatz  für  diese  Schulung  des  Ge- 
schmacks finden? 

Die  Antwort  ist  nicht  ganz  leicht,  aber  sie  lässt 
sich  geben. 

Einerseits  verlangt  man  überhaupt  vom  Kleinstädter 
und  vom  Landbewohner  keinen  so  auf  der  Höhe  der 
Zeit  befindlichen  Geschmack,  als  vom  Grossstädter.  Und 
anderseits  hat  der  Fortschritt  in  allen  unseren  Verhält- 
nissen dafür  gesorgt,  dass  trotz  des  rastlos  pulsirenden 
Lebens  unserer  Grossstädte  es  dem  Landbewohner  heut- 
zutage weit  leichter  geworden  ist,  diesem  Leben  zu 
folgen,  als  ehedem.  Die  Eisenbahnen  haben  ja  die  ent- 
ferntesten Winkel  der  Culturländer  mit  den  Hauptstädten 
in  so  stete  Fühlung  gebracht,  dass  jeder  Landbewohner, 
wenn  es  ihm  darum  zu  thun  ist,  alljährlich  ein  paar 
Tage  in  einer  grösseren  Stadt  zubringen  kann,  um 
seinen  Geschmack  und  seine  weltbürgerlichen  Anschau- 
ungen nicht  verbauern  zu  lassen.  Sehr  vieles  wird  aber 
auch  auf  das  Land  hinausgetragen.  Die  Presse  belehrt 
den  Landbewohner  Tag  für  Tag  über  jeden  Pulsschlag 
des  grossstädtischen  Lebens;  in  tausend  und  aber 
tausend  Notizen  trägt  sie  ihm  die  Aeusserungen  gross- 
städtischen Geschmacks  zu.  Durch  illustrirte  Zeitungen, 
durch  Kunstvereinsblätter  und  dergleichen  werden  Werke 
der  bildenden  Kunst,  durch  Gesangsvereine  und  Pro- 
vinzialbühnen  werden  Musik  und  dramatische  Kunst 
hinausgetragen.  So  sickert  durch  mannigfache  Adern 
der  grossstädtische  Geschmack  in  das  Leben  des  Klein- 
städters und  des  Landbewohners  über. 

Und  wenn  auch  diese  Uebertragung  des  gross- 
städtischen Geschmacks  nach  aussen  an  dem  Uebel- 
stande  leidet,  dass  sie  häufig  verwaschene,  dilettantische, 
ja  stümperhafte  Nachschöpfungen  liefert,  so  haben  die- 
selben dafür  den  Vortheil ,  dass  sie  in  einem  naiveren, 
weniger  übersättigten,  weniger  blasirten  Publicum  Wurzel 
fassen.  Und  hier  wirken  sie  gerade  so  eindringlich,  wie 
beim  grossstädtischen  Publicum  die  meisterhaftesten 
Originalleistungen. 

Dazu  kommt  aber  noch  ein  anderer  wichtiger  Um- 
stand, welcher  den  Geschmack  des  Landbewohners 
nicht  um  so  viel  hinter  dem  des  Grossstädters  zurück- 
stehen lässt,  als  man  meinen  möchte.  Der  Landbe- 
wohner steht  der  Natur  näher  und  geniesst  unaufhörlich 
die  Anregung  durch  das  Naturschöne  —  eine  Anregung, 
die    der   Grossstädter   mehr  und   mehr  entbehren  muss. 
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Das  ist  ein  Moment ,  welches  für  die  Geschmacksaus-  der  neben  Kunstgallerien  und  Theaterdecorationen  auch 
Bildung  des  Landbewohners  gar  nicht  hoch  genug  an-  einsame  Dünenlandschaften  und  die  Felswüsten  des 
geschlagen  werden  kann.  Weil  die  erste  und  Ursprung-  Hochgebirgs  kennt ,  dem  sich  das  Leben  nicht  nur 
liehe  Schönheit  in  der  Natur  zu  finden  ist,  muss  aller  spiegelt  in  den  tönenden  Phrasen  geschminkter  Schau- 
Geschmack,  als  der  Sinn  für  das  Schöne,  immer  wieder  Spieler,  sondern  auch  im  unverfälschten  Wesen  einfacher 
am    Naturschönen    sich   erfrischen ,   sich    verjüngen   und  Bauern,  Hirten  und  Jäger.     Nicht  verderben  können  die 


vereinfachen.      Und    deshalb    wird    auch    der    Landbe- 
wohner   mit    seinem     naiveren    Geschmack    jeder    Ge- 
schmacksverfeinerung,   aber    auch    jeder    Geschmacks- 
verderbniss  zäheren  Widerstand   entgegensetzen  als  der 
Städter;   er  wird 
weniger      dem 
Wechsel    der 
Mode  zugänglich 
sein  und  das,  was 
er  einmal  als 
wirklich  ge- 
schmackvoll er- 
kannt hat,  treuer 

festhalten. 
Die  Grossstädter 
wissen  diese  Be- 
deutung des  Na- 
turschönen sehr 
wohl  zu  schätzen. 
Es    ist    ja    nicht 

blos  die  kör- 
perliche Gesund- 
heit des  Gross- 
städters,  die  ihn 
veranlasst,   nach   Möglichkeit   ein    paar   Sommerwochen 


Einsamkeit  und  die  Natur  den  Geschmack,  sondern  nur 
ihn  kräftigen  und  verjüngen. 

Das  allerdings  ist  möglich  und  sogar  wahrscheinlich, 
dass  der  Geschmack  des  in  Einsamkeit  lebenden  Menschen 

auch    ein  einseit- 
iger   wird.      Soll 
der  Geschmack 
ein    so    vielseitig 
gebildeter   sein, 

dass  er  alle 

die  tausendfachen 

Regungen    des 

modernen    Ge 

nusslebens    beur- 

theilen   kann, 
dann    muss    man 
unter     Menschen 
leben    und  mit 
Menschen   um- 
gehen,   die  man- 
nigfachsten Ge- 
schmacksricht- 
ungen kennen  1er- 


auf  dem  Lande  zuzubringen,  sondern  die  Einsicht  oder 
das  dunkle  Gefühl,  dass  er  seinen  überreizten  Gross- 
städtergeschmack auf  dem  Lande,  in  der  Naturschönheit 
und  unter  einfacheren  Menschen  auffrischen  muss.  Was 
der  grossstädtische  Luxus ,  was  Kunst  und  Literatur, 
Musik  und  Theater  und  gesellschaftliches  Formenwesen 
an  uns  etwa  verkünsteln ,  muss  die  Natur  mit  ihrer 
schneidigen  Luft  wieder  auffrischen  und  natürlich  machen. 
Weh'  dem  Geschmack,  der  immer  blos  im  Lampenlicht 
sich  übt  1  Er  verträgt  zuletzt  das  Sonnenlicht  nicht  mehr. 
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nen.  Wenn  wir 
uns  einen  Mann  vorstellen,  der  im  Schoosse  des  Reich- 
thums  lebt ,  umgeben  von  Kunstschätzen  aller  Art, 
selbst  höchst  musikalisch  und  ein  Freund  der  Literatur, 
dabei  aber  ein  menschenscheuer  Einsiedler:  dann 
werden  wir  gerne  zugestehen ,  dass  ein  solcher  Mann 
den  feinsten  Geschmack  erreichen  kann  in  Allem,  was 
menschliche  Kunstschöpfung  ist.  Aber  unvollkommen 
wird  sein  Geschmack  bleiben  in  Bezug  auf  das,  was  am 
täglichen  Leben  der  grossen  Menge  schön  oder  unschön 
ist.  Umgang  mit  Menschen  behütet  vor  jeder  Verein- 
seitigung   des    Geschmacks.      Wer    nicht    mit    vielerlei 


Nur  der  Mensch  wird  einen   vollkommenen  Geschmack  Menschen  umgeht,  kömmt  allzuleicht  in  die  Gefahr,  ihre 

haben,  der  im  Stande  ist,  mit   der  Musik   des  Concert-  Schwächen    und    Geschmacksverirrungen    zu    streng    zu 

saals  und  des  Theaterorchesters  auch  die  Musik  rauschen-  beurtheilen.     Man  muss  auch  Geschmack  am  Umgange 

der   Wildbäche,    sausenden   Fichtenwaldes,    donnernder  mit  Menschen  haben,    —    obwohl  wir  zugeben  müssen, 

Meere-swogen  und  singender  Kornhalme  zu  vergleichen,  dass    das    Geschick    manches    edlen    und    feinfühlenden 
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Menschen   ganz    dazu   angethan   ist,    ihm    den  Umgang 
mit  Menschen  recht  unerfreulich  erscheinen  zu  lassen. 

Wenn  wir  nun  in  der  Beschäftigung  mit  Kunst 
und  Literatur,  im  Naturgenuss  und  im  gesellschaftlichen 
Verkehr  die  Mittel  zur  Geschmacksbildung  erkennen, 
müssen  wir  uns  doch  auch  fragen,  worin  denn  die 
Ursachen  all'  des  Ungeschmacks  beruhen,  der  uns  Tag 
für  Tag  entgegentritt,  bald  roh  und  plump,  bald  ver- 
feinert und  verkünstelt.  Wer  mit  einem  geschulten 
Schönheitsgefühl  durch  die  Strassen  unserer  Städte, 
durch  unsere  Wohnungen  und  Vergnügungsiocale  hin- 
wandert, wer  die  Menschen  und  ihre  Kleider,  ihre  Ge- 
bärden und  ihre  Handlungen  betrachtet:  —  jeden 
Augenblick  muss  er  kleinere  und  grössere  Verletzungen 
des  Geschmacks  wahrnehmen.  Selbst  wenn  man  in 
einer  Stadt  lebt,  in  welcher  seit  Jahrzehnten  das  reichste 
künstlerische  Streben  blüht,  kann  man  dem  nicht  ent- 
gehen. Wir  blicken  in  die  schimmernden  Auslage- 
fenster der  Kaufläden:  zwischen  den  geschmackvollsten 
Sachen,  die  wir  da  sehen,  grinst  uns  doch  zuverlässig 
aus  einer  Ecke  irgend  eine  fratzenhafte  Scheusslichkeit, 
eine  geistlose  Plattheit  entgegen.  Wir  mustern  die 
äusseren  Erscheinungen  der  Menschen,  die  uns  be- 
gegnen und  müssen  uns  auf  den  ersten  Blick  sagen : 
ein  Glück  für  Euch,  dass  Euer  Schneider  und  Eure 
Modistin  etwas  mehr  Geschmack  haben,  als  ihr  selber; 
denn  überliesse  man  Euch  Eurer  Erfindung  allein ,  so 
wäre  die  Strasse  voll  wandelnder  Vogelscheuchen  und 
lächerlicher  Hanswurste !  Wir  grüssen  uns  mit  Be- 
kannten —  geschmacklos  ist  unser  Gruss  und  ge- 
schmacklos die  Redensarten,  mit  denen  wir  uns  gegen- 
seitig erfreuen. 

Wir  betrachten  das  wimmelnde  Volk  in  den  Gassen 
und  in  den  Hallen  der  Theater  und  aller  anderen  Ver- 
gnügungspaläste und  wir  müssen  uns  sagen:  seit  Jahr- 
tausenden arbeiten  die  Culturvölker  an  der  Veredlung 
ihres  Geschmacks  —  aber  sind  wir  in  diesem  Punkte 
über  das  Volk  der  Athener  zur  Zeit  des  Perikles  hin- 
ausgekommen.?  Und  wenn  nicht  —  warum  nicht? 
Gibt  es  wirkende  Gewalten  in  der  menschlichen  Ge- 
sellschaft, die  sich  der  Veredlung  des  Geschmacks 
immer  wieder  entgegenstemmen? 

Es  wird  uns  nicht  schwer,  diese  Mächte  des  Un- 
geschmacks zu  erkennen ;  denn  es  sind  ihrer  eigentlich  nur 
vier:  die  natürliche  Rohheit,  die  persönliche  Eitelkeit, 
geistige    und    körperliche    Trägheit    und    Ueberreizung 


unseres  Nervensystems.  Das  sind  die  Zustände,  auf 
welche  jede  Geschmacklosigkeit  in  unserem  Lebens- 
genüsse zurück  zu  führen  ist. 

In  der  tausendjährigen  Entwicklungsgeschichte  der 
Menschheit  kommen  diese  Zustände  bei  einzelnen  In- 
dividuen, bei  ganzen  Classen,  Volksstämmen  und  Völkern 
zur  Wirkung.  Sie  sind  im  Stande,  glänzende  Blüthe- 
perioden  des  Menschengeistes  zu  vergiften  und  zu  ver- 
wüsten. 

Sehen  wir  uns  diese  Mächte  des  Ungeschmacks 
näher  an. 

Die  stärkste  Ursache  aller  Geschmacklosigkeit  ist 
die  natürliche  Rohheit.  Aber  nicht  immer  und  nicht 
überall.  Es  gibt  Naturmenschen,  die  doch  einen  hoch- 
entwickelten Geschmack  haben,  ebenso  wie  es  ganze 
Völker  gibt,  die  sich  durch  einen  feineren  Geschmack 
gegenüber  anderen  auszeichnen.  Man  findet  jedoch  mit- 
unter eine  Rohheit  der  Empfindung  und  des  Ausdruckes, 
der  Sitte  und  der  Genüsse,  welche  sehr  wohl  weiss,  dass 
sie  Rohheit  ist,  welche  aber  trotzig  sich  der  Verfeinerung 
entgegenstemmt.  Das  ist  jedenfalls  die  bösartigste  Rohheit. 
Sie  ergeht  sich  in  bewussten  Beleidigungen  des  guten 
Geschmacks,  beherrscht  und  geleitet  von  einem  dumpfen 
Gefühl  des  Hasses.  Feineres  Empfinden  und  feineren 
Lebensgenuss  verhöhnt  sie  mit  brutalem  Lärm. 

Man  kann  jeden  Tag  Beispiele  solcher  Rohheit  erleben. 
Ich  ging  in  einer  Sommernacht  durch  eine  einsame  Strasse. 
Aus  dem  offenen  beleuchteten  Fenster  eines  Hauses  klangen 
die  zarten  Accorde  einer  Mozart'schen  Sonate  herab. 
Ich  blieb  stehen  und  lauschte.  Da  kamen  um  die  Ecke 
vier  junge  Leute,  wie  es  schien  in  etwas  angetrunkenem 
Zustande.  Als  sie  mich  stehen  sahen  und  die  Musik 
droben  vernahmen,  stiess  Einer  ein  thierisches  Gebrüll 
aus ;  die  anderen  drei  fielen  ein  und  lachend  und  gröhlend 
zogen  sie  von  dannen. 

Dieses  Gebrüll  war  eine  bewusste  und  gewollte 
Gegnerschaft  gegen  den  guten  Geschmack.  Wo  man 
dergleichen  vernimmt  oder  miterlebt,  sagt  man  sich: 
das  ist  die  Revolution  des  Barbaren  gegen  die  Cultur. 
Der  Barbar,  welcher  sich  plötzlich  einem  geschmack- 
vollen Lebensgenüsse  gegenüber  sieht,  ist  in  seinem  Ehr- 
gefühl gekränkt;  es  ärgert  ihn,  dass  Andere  an  Edlem 
und  Feinem  sich  erfreuen  und  er  will  ihnen  die  Freude 
verderben.  Seine  Rohheit  wird  mit  Neid  versetzt  und 
treibt  ihn  zu  ^  empörenden  Handlungen.  Wenn  Kunst- 
werke   oder    Gartenanlagen,    die    der    Schonung    eines 
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Der   Photograph   auf  dem   Lande. 
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gebildeten  Publicums  überlassen  sind,  in  boshafter  Weise 
beschmutzt  oder  beschädigt  werden,  was  ja  leider  oft 
genug  vorkommt,  dann  ist  es  immer  der  in  zahlreichen 
Exemplaren  durch  die  gesittete  Menschheit  hinwandelnde 
Barbar,  der  das  gethan  hat,  der  Barbar,  welcher  an 
Edlem  keine  Freude  hat  und  diese  Freude  deshalb  auch 
Anderen  nicht  vergönnen  will. 

Es  wäre  ein  Fehler,  wenn  solchen  Aeusserungen  gegen- 
über der  edlere  Geschmack  sich  ängstlich  zurückziehen 
wollte.    Wie  man  Geduld  gegenüber  dem  störrischen  und 
ungelehrigen  Wesen  unserer  Hausthiere  haben  muss,  so  ist 
auch  eine  gewisse  Geduld  nöthig  gegenüber  dem  Barbaren, 
der  durch  die   Culturmenschheit  hintrabt  und  seine  ver- 
wüstenden Spuren  hier  und  dort  zurücklässt.     Wenn  in 
städtischen  Anlagen  boshafter  Weise  edle  junge  Bäumchen 
abgeschnitten  werden,  so  ist  das  noch  kein  Grund,  um  etwa 
lieber  die  Plätze  als  leere  Sandwüsten  daliegen  zu  lassen. 
Die  Bekehrung   des  Barbaren  zum    gesitteten  Menschen 
fordert   eben   lange  Zeit  und  sie   fordert  Opfer.      Aber 
diese  Opfer  werden  nicht    umsonst  gebracht.     Nur  der 
boshafteste  Affe  kann  immer  und  immer  wieder  am  Werk 
der  Zerstörung  seine  Freude  haben ;  der  Mensch  dagegen, 
und  wäre  er  selbst  ein  Bube   und   ein  Barbar   zugleich, 
wird,    wenn    er  einmal    seine  Zerstörungslust    befriedigt 
hat,    finden,    dass  sich    in    seine   Zerstörungsfreude   ein 
Gefühl  der  Beschämung  mischt,  welches  in  keinem  Ver- 
hältniss  zu  seinem  geringen  Vergnügen  steht.     Aeussert 
sich  eine  solche  Rohheit  des  Geschmacks  öffentlich,  dann 
wird  sie  ja   sofort    von    der   Gesittung    der    Gegenwart 
bestraft,    äussert  sie   sich   dagegen   nur   durch  geheime 
Bosheiten,  so  muss  sie  ihrem  Urheber  selber,   wenn   er 
sie  später  nüchtern  betrachtet,  als  armselig  und  verächtlich 
erscheinen.     Man  mag  zugeben,  dass  es  Menschen  gibt, 
in  welchen    die  bösen  Instinkte    so   mächtig    sind,    dass 
sie  jeden   edleren  Lebensgenuss   ihrer  Mitmenschen   mit 
ihrem  beständigen  Hasse  verfolgen.     Aber  das  sind  Aus- 
nahmen.     Wenn    wir    diese    Ausnahmen    nicht    hätten, 
wüssten  wir  schliesslich  gar  nicht,  woher  wir  das  Niedrige 
und  Gemeine  nehmen  sollten,  das  wir  für  unsere  Romane 
und  Schauspiele  brauchen,  als  wirkungsvollen  Gegensatz 
zu  allem  Feinen  und  Edlen. 

Werden  solche  rohe  Verbrechen  gegen  den  guten 
Geschmack  lediglich  aus  Freude  am  Zerstören  begangen, 
dann  entspringen  sie  einer  bübischen  Gesinnung,  die 
noch  eine  Besserung  zulässt.  Wo  sie  aber  nicht  aus 
blosser  Zerstörungslust   begangen  werden,    sondern  aus 


Hass  gegen  den  gesitteten  Theil  der  Gesellschaft:  da 
lassen  sie  auf  tiefe  sociale  Schäden  schliessen.  Da  sind 
sie  Symptome  eines  Kampfes  gegen  die  ganze  moderne 
Gesittung,  eines  Kampfes,  dessen  Ende  wir  nicht  ab- 
sehen können. 

Die  Geschmacksverbrechen  aus  Rohheit  müssen 
gerade  in  den  grossen  Städten  am  auffallendsten  wirken. 
In  den  Grossstädten  ist  ja  schon  alles  verfeinert:  die 
Strassen,  die  Häuser  und  die  Sitten.  Und  zwischen  die 
verfeinerten  Städter  drängen  immer  wieder  Elemente  der 
Uncultur  nach.  Wenn  diese  uncultivirteren  Elemente 
bildungsfähig  sind,  dann  ist  ihr  Eindrängen  ganz  heilsam; 
es  führt  dann  der  überfeinerten  städtischen  Gesellschaft 
gesunde  Natur  zu.  Wo  aber  diese  nachdrängenden 
Elemente  solche  sind,  denen  es  an  Bildungsfähigkeit  und 
an  wirthschaftlicher  Kraft  fehlt:  da  wirken  sie  sehr  bös- 
artig. Sie  vermehren  dann  einen  grossstädtischen  Pöbel, 
welcher  die  ganze  Genusssucht  des  Grossstädters  hat 
ohne  dessen  Bildung  und  ohne  den  Wohlstand,  der 
dazu  gehört;  einen  Pöbel,  ^  der  die  natürliche  Rohheit 
des  Bauern,  aber  ohne  dessen  Einfachheit  und  Bedürfniss- 
losigkeit  besitzt.  Dieser  grossstädtische  Pöbel  ist  der 
unheimliche  Boden,  aus  welchem  wie  Giftpflanzen  die 
Verbrechen  gegen  die  Rechtsordnung,  gegen  Bildung 
und  Sitte  und  gegen  den  guten  Geschmack  empor- 
schiessen. 

Aber  man  braucht  keineswegs  dem  Pöbel  anzuge- 
hören, um  aus  Rohheit  den  Geschmack  zu  beleidigen. 
Leider  stellt  das  moderne  Arbeitsleben  so  hohe  An- 
forderungen auch  an  den  bildungsfähigen  und  strebsamen 
Menschen,  dass  oft  der  Beste  nicht  im  Stande  ist,  mit 
seiner  Arbeitskraft  zugleich  auch  seinen  Geschmack  aus- 
zubilden. Das  gibt  dann  ernsthafte  und  gediegene 
Menschen,  die  überaus  werthvoU  als  Arbeitsmaschinen, 
als  Förderer  wissenschaftlichen  und  practischen  Fort- 
schritts, als  Politiker  und  Gelehrte  sind.  Nur  in  ihrem 
Genussleben  sind  sie  einseitig,  ungebildet  und  urtheilslos, 
oft  geradezu  Barbaren.  Aber  das  thut  nichts.  Die 
Dienste,  welche  diese  Männer  der  Gesittung  nach  anderer 
Seite  hin  erweisen,  sind  so  gross,  dass  man  ihren  Un- 
geschmack  gerne  vergisst. 

Eine  andere  Art  von  Gegnerschaft  erwächst  dem 
geschmackvollen  Lebensgenüsse  in  unserer  persönlichen 
Eitelkeit.  Das  Streben,  im  Kreise  seiner  Lebensgenossen 
nach  Gebühr,  häufig  auch  über  Gebühr  sich  geltend  zu 
machen,  verfolgt  den  Culturmenschen  durch  sein  ganzes 
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Arbeitsleben ,  aber  auch  durch  sein  Genussleben.  Die 
Eitelkeit  versetzt  den  Lebensgenuss ;  sie  nimmt  ihm  seine 
Reinheit  und  seine  Schönheit.  Und  wo  sie  sich  ein- 
drängt, werden  alle  Genüsse ,  statt  zu  Quellen  des 
Glückes,  nur  zu  Veranlassungen  des  Missmuthes  und 
der  Enttäuschung.  Unsere  ganze  Gesellschaft  gleicht  in 
dieser  Hinsicht  einer  Dame,  welche,  um  einen  kleinen 
Fuss  oder  eine  schlanke  Taille  zu  zeigen ,  sich  einen 
ganzen  Abend  lang  unerhörten  Bedrückungen  durch 
enge  Stiefelchen  oder  durch  ein  zu  enges  Schnürmieder 
aussetzt. 

So  ist  die  Eitelkeit  der  modernen  Gesellschaft 
schuld,  wenn  die  Gastfreundschaft  zu  einer  Schaustellung 
goldenen  und  silbernen  Besitzstandes  entartet.  In  unseren 
grossen  Städten  werden  Diners  und  Soireen  gegeben, 
nicht  etwa,  damit  die  Veranstalter  dieser  Feste  liebens- 
werthe  Menschen  um  sich  sehen,  sondern  damit  sie  ihre 
finanzielle  Leistungsfähigkeit  beweisen.  Eine  Menge  von 
Gelegenheiten,  welche  eigentlich  bestimmt  wären,  dem 
Menschen  Freude  am  Leben  zu  machen,  werden  Gelegen- 
heiten der  blossen  Repräsentation. 

Diese  unglückselige  Repräsentation !  Sie  ist  ein 
Fluch,  der  sich  an  alle  Culturzustände  anhängt.  Die 
Repräsentation  ist  jener  Luxus,  welcher  entfaltet  wird, 
nicht  um  Freude  in  das  Leben  fliessen  zu  lassen,  sondern 
um  anderen  zu  imponiren  oder  es  ihnen  wenigstens 
gleichzuthun. 

Und  das  führt  uns  zu  einer  Frage,  die  für  sich 
allein  Gegenstand  eingehendster  Betrachtungen  sein 
könnte:  zu  der  Frage,  wie  sich  die  Mode  zum  Geschmack 
verhält. 

Die  Mode,  als  der  bewegliche  Theil  unserer  Sitte, 
ist  ein  Gebiet,  welches  durch  den  Massengeschmack 
beeinflusst  wird  und  auch  ihrerseits  Einfluss  auf  den 
Massengeschmack  nimmt.  Aber  auf  -die  Mode  wirkt 
nicht  allein  der  Geschmack  der  Producenten  und  der 
Consumenten ,  sondern  sehr  stark  auch  die  blosse  Laune 
der  letzteren,  der  Zufall  und  dann  vor  Allem  die  Speculation. 
Die  Mode  setzt  an  die  Stelle  des  individuellen  Geschmacks 
einen  äusserlichen  Zwang,  durch  welchen  sie  der  Gesell- 
schaft ihre  Producte  aufnöthigen  will.  Wer  der  Mode 
nicht  folgt,  den  strafen  die  Anhänger  der  Mode  durch 
ihr  Gelächter.  Und  so  gross  ist  die  Macht  dieser  Strafe, 
dass  selbst  der  weise  und  einsichtsvolle  Mann  der  Mode 
wenigstens  gewisse  Concessionen  macht.  Er  macht 
diese  Concessionen  aber  nicht  etwa,    weil   er   die  Mode 


jederzeit  für  berechtigt  hält,  sondern  er  macht  sie,  um 
nicht  aufzufallen.  Und  er  würde  Opposition  machen, 
wenn  die  Mode  etwas  dauerndes  wäre.  Aber  weil 
man  weiss,  dass  sie  etwas  ganz  Vergängliches  ist,  hält 
es  der  wirklich  vernünftige  und  geschmackvolle  Mensch 
für  gar  nicht  der  Mühe  werth,  einen  ernsthaften  Kampf 
gegen  eine  geschmacklose  Mode  zu  beginnen.  Es  ist 
ziemlich  einfach,  was  der  gute  Geschmack  gegenüber 
der  Mode  zu  thun  hat.  Kommt  eine  wirklich  geschmack- 
volle Mode  in  Aufschwung,  eine  Mode,  welche  auch 
vom  künstlerischen  Standpunkte  aus  gerechtfertigt 
werden  kann,  dann  macht  man  sie  mit  und  sucht  sie 
festzuhalten  so  lange  es  möglich  ist.  Kommt  dagegen 
eine  Mode  auf,  welche  einem  geläuterten  Geschmack 
nicht  entspricht,  so  lässt  man  sie  entweder  ganz  vorüber- 
gehen, oder  man  schliesst  sich  ihr  möglichst  spät  an, 
fällt  möglichst  früh  wieder  von  ihr  ab  und  schwächt  sie 
möglichst  ab.  Nach  diesem  einfachen  Grundsatze  wird 
es  dem  guten  Geschsmack  immer  gelingen,  sich  einen 
gewissen  Einfluss  auf  die  Mode  zu  sichern.  Manche 
Moden  wechseln  so  rasch ,  dass  es  leicht  möglich  ist, 
eine  zeitweilige  Verirrung  der  Mode  vollständig  links 
liegen  zu  lassen.  Es  ist  auch  nicht  zu  verkennen,  dass 
wenigstens  bei  uns  in  Deutschland  schon  seit  Jahrzehnten 
die  Mode  eine  gewisse  Vernunft  und  Bescheidenheit 
nachweist;  sie  lässt  sich  vom  künstlerischen  Geschmack 
und  von  den  Geboten  der  practischen  Brauchbarkeit 
Gesetze  geben ;  unsinnige  und  geschmacklose  Launen 
von  ihr  werden  immer  rascher  und  energischer  zurück- 
gewiesen ;  was  sie  etwa  einmal  Practisches  gebracht  hat, 
wird  immer  länger  festgehalten.  Die  Männertracht,  die 
einst  ein  so  fruchtbares  Gebiet  der  Mode  war,  wird  ihr 
mehr  und  mehr  entrückt;  sie  geht  immer  mehr  darauf 
aus,  einfach  und  practisch  zu  sein.  Und  die  heutige 
Damenmode,  wenn  sie  auch  nicht  immer  den  Anforder- 
ungen eines  hochgebildeten  Schönheitssinnes  entspricht, 
so  muss  man  es  ihr  doch  lassen ,  dass  ihre  Launen 
nicht  mehr  so  ausschweifend  und  naturwidrig  sind  als 
ehedem. 

So  sehr  die  Mode  in  der  Hinsicht  schädlich  ist, 
als  sie  die  freie  Bethätigung  des  individuellen  Geschmacks 
einschränkt,  so  hat  sie  doch  andrerseits  eine  vortheilhafte 
Wirkung,  die  gar  nicht  hoch  genug  anzuschlagen  ist. 
Denn  die  Mode  ist  es  ja,  welche  jedem  Menschen,  der 
den  gebildeten  Classen  angehören  will ,  ein  gewisses 
durchschnittUches  Minimum    an    Geschmack   aufnöthigt. 
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Zu  den  gebildeten  Classen  wird  jeder  gehören  wollen, 
so  lange  er  nicht  überzeugt  ist,  dass  man  ihn  wegen 
dieses  Anspruchs  geradezu  verlacht.  Um  aber  diese 
Zugehörigkeit  nachzuweisen,  muss  er  zeigen,  dass  er  so 
viel  Geschmack  hat,  als  die  öffentliche  Meinung  vom 
gebildeten  Durchschnittsmenschen  begehrt.  Die  Mode 
zwingt  manchen,  der  sonst  überhaupt  niemals  ein  Buch 
lesen  würde,  ab  und  zu  einmal  ein  solches  in  die  Hand 
zu  nehmen;  die  Mode  nöthigt  heutzutage  den  Menschen, 
sich  für  Kunst  zu  interessiren  auch  dann ,  wenn  es 
seinem  innersten  Wesen  eigentlich  näher  läge,  allen  neun 
Musen  höhnisch  die  Zunge  herauszustrecken.  Selbst 
den  ungebildetsten  Protzen  nöthigt  sie  zu  gewissen 
geistigen  Anstrengungen.  Sagen  wir's  mit  einem  Satze: 
die  Mode  ist  die  Lehrerin  des  Geschmacks  für  den 
grossen  Haufen  derjenigen,  die  zu  niedrig  stehen,  um 
irgend  einen  anderen  Lehrer  zu  begreifen.  Um  das  zu 
erreichen,  fasst  sie  den  Durchschnittsmenschen  da,  wo  er 
immer  empfindlich  ist:  an  seiner  persönlichen  Eitelkeit 
Und  so  viele  Fehler  gegen  den  guten  Geschmack  die 
Eitelkeit  auch  begeht:  die  Narrheiten  und  Geschmack- 
losigkeiten, welche  ohne  sie  begangen  würden,  wären 
ohne  Zweifel  noch  viel  grösser ,  als  diejenigen ,  welche 
sie  veranlasst. 

Es  gibt  kaum  eine  Art  von  Lebensgenuss,  der 
nicht  die  menschliche  Eitelkeit  ihre  Geschmacklosigkeiten 
anhängt.  So  gehören  die  verschiedenen  Arten  von 
Sport  zu  den  anregendsten  und  interessantesten  Lebens- 
genüssen. Und  so  lange  sie  ohne  Beimischung  des 
Ehrgeizes  betrieben  werden,  kann  man  auch  vom  ästhe- 
tischen Standpunkte  nichts  gegen  sie  einwenden.  Sowie 
aber  Ehrgeiz  und  Eitelkeit  hinzutreten ,  fängt  auch  die 
Geschmacklosigkeit  an.  Dann  kommen  die  gestreiften 
Flanelljacken  und  die  Rennmützen  und  das  abscheuliche 
Deutsch ,  das  bei  den  grossen  Sportfesten  gesprochen 
und  geschrieben  wird.  Die  harmlosesten  Freuden  des 
Menschen,  Tanz  und  Gesang,  freundschaftlicher  Verkehr 
und  Naturgenuss ,  entarten ,  sobald  sich  ihnen  eine 
gehörige  Dosis  Eitelkeit  beimischt,  zu  geschmacklosen 
Harlekinaden. 

Wieder  ganz  anderer  Art  ist  jene  Gegnerschaft  des 
guten  Geschmacks,  welche  aus  Trägheit  und  Bequem- 
lichkeit hervorgeht.  Eine  Menge  von  Menschen  sündigen 
gegen  den  geschmackvollen  Lebensgenuss  nicht  aus 
Princip  und  nicht  aus  Rohheit,  sondern  aus  Bequem- 
lichkeit und  Feigheit. 


Diese  Bequemlichkeit  kann  aber  eine  körperliche 
oder  eine  geistige  sein;  auch  Beides  zugleich.  Es  gibt 
Menschen,  welchen  das  Reisen  zu  unbequem  ist,  obwohl 
dasselbe  zu  jenen  Lebensgenüssen  gehört,  die  vor  dem 
Richterstuhl  des  guten  Geschmacks  immer  bestehen. 
Und  diese  Menschenclasse  ist  sogar  im  Verhältniss  zur 
Zahl  derjenigen,  die  überhaupt  bemittelt  genug  sind,  um 
grössere  Reisen  zu  machen,  sehr  zahlreich.  Eine  Menge 
von  reichen  Bummlern  bringen  es  allenfalls  noch  über 
sich ,  nach  Italien  und  Griechenland ,  nach  der  Schweiz 
und  nach  Paris  zu  reisen;  allenfalls  noch  nach  dem 
Nordcap.  Aber  wo  einmal  die  Eisenbahnen  und  die 
bequemen  Postdampfer  ein  Ende  haben,  hört  ihre  Reise- 
lust auf  Im  Sattel  eines  Pferdes  oder  eines  Dromedars, 
oder  gar  zu  Fuss  zu  reisen,  fällt  ihnen  nicht  mehr  ein; 
das  Opfer  an  Bequemlichkeit  ist  ihnen  zu  gross.  Für 
uns  ärmere  Menschen ,  die  wir  zwar  die  Lust ,  aber 
nicht  die  Mittel  haben,  um  in  fremde  Continente  einzu- 
dringen, liegt  in  dieser  Beobachtung  ein  grosser  Trost. 
Wir  entnehmen  nämlich  daraus,  dass  uns  die  kleinen 
Reisen,  welche  uns  die  Umstände  verstatten,  eben  so 
viel ,  wenn  nicht  mehr  Vergnügen  bereiten ,  als  jenen 
reichen  Bummlern  ihre  viel  ausgedehnteren  und  comfor- 
tableren  Reisen.  Es  liegt  eine  überaus  lobenswerthe 
ausgleichende  Gerechtigkeit  darin,  dass  mit  dem  zuneh- 
menden Reichthum  in  der  Regel  auch  die  Unbequem- 
lichkeiten ,  die  sich  an  viele  Lebensgenüsse  heften,  viel 
eindringlicher  empfunden  werden. 

Esvgibt  auserlesene  Naturen,  bei  welchen  dies  nicht 
der  Fall  ist ,  Menschen,  die  weder  Anstrengung ,  noch 
Gefahr,  noch  Entbehrung  gewohnten  Comforts  scheuen, 
um  sich  einen  seltenen  ungewöhnlichen  Genuss  zu  ver- 
schaffen. Das  sind  aber  dann  meistens  Menschen,  die 
aus  diesen  Lebensgenüssen  zugleich  die  Anregungen 
und  die  Hülfsmittel  zu  irgend  einer  productiven  Thätigkeit 
schöpfen.  Ein  reicher  Mann,  der  die  Mühe  nicht  scheut, 
den  asiatischen  Continent  vom  Ural  bis  zur  Mündung 
des  Yantsekiang  zu  durchqueren ,  wird  die  Eindrücke, 
die  er  da  aufsammelt,  höchst  wahrscheinlich  als  Geograph 
oder  Ethnograph ,  als  Naturforscher ,  Archäolog  oder 
Künstler,  oder  wenigstens  als  Feuilletonist  verwerthen, 
und  dann  wird  man  es  ihm  gerne  gönnen ,  wenn  ihm 
diese  Reise  eine  Reihe  der  eigenartigsten  Genüsse  ver- 
schafft hat. 

Wir  haben  das  Reisen  hier  herausgegriffen,  als  einen 
derjenigen  Genüsse,  die  mit  besonderen  Anstrengungen, 
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Mühseligkeiten  und  Entbehrungen  verbunden  sein  können. 
Aber  auch  manche  Lebensgenüsse   haben  diese  Eigen- 
schaft.     So    namentlich    die    verschiedenen    Arten    von 
Sport.     Kein  Sport  ist  frei  von  Anstrengungen  und  Ge- 
fahren ;  und  jede  Art  Sport  setzt  daher  gewisse  Opfer  an 
Bequemlichkeit  voraus.    Wem  diese  Opfer  im  Verhältniss 
zu  dem  damit  verbundenen  Genüsse  zu  gross  sind,  der 
wird  eben  aus  Bequemlichkeit  auf  den  Genuss  verzichten. 
Schlimmer  als    die   körperliche   Trägheit  wirkt  auf 
die  Lebensgenüsse  die  geistige  Trägheit.    Eng  verwandt 
mit    der    natürlichen   Rohheit    setzt  sie   der  Veredlung 
unseres  Lebensgenusses  einen  passiven  Widerstand  ent- 
gegen ,     der     in    vielen    Fällen    unüberwindlich    bleibt. 
Geistige  Trägheit  ist  das  charakteristische  Merkmal  jener 
Schichten   der  menschlichen   Gesellschaft,    die   man   als 
.  Philisterthum  bezeichnet :    eine  breit  hingelagerte  ,  licht- 
lose   und    farblose   Menschenschicht,    kleinlich   in   ihren 
Arbeiten  und  kleinlich  in  ihren  Freuden.     Der  Philister 
hängt  sich  als  Bleigewicht  an  jeden  Aufschwung.     Ihm 
ist    ein    Theater    von    dressirten    Flöhen    oder    Pudeln 
amüsanter  als  jedes  classische  Drama ;  interessanter  als 
jede  Zeile,   die    ein   wirklicher  Dichter  schrieb,   ist  ihm 
der    niedrigste    Marktklatsch    in    der   Localspalte    eines 
Pfennigjournals;   den   Kunstschätzen   aller   Kunstgalerien 
zieht   er   die   bemalten   Leinwandfetzen   an  Jahrmarkts- 
buden vor.    Rohe  Tingeltangelspässe,  Possenreisser  und 
Feuerfresser    und    platte    Sensationsromane   versteht   er 
allenfalls  noch;  aber  der  eigentliche  Kein  seiner  Freuden 
liegt  in  den  landesüblichen  Schoppen,  die  er  ein  halbes 
Jahrhundert  hindurch  in  seiner  Stammkneipe  schlürft,  jahr- 
aus, jahrein  in  gleicher  Weise  und  in  dem  gleichbleibenden 
angenehmen  Gefühl  der   allmählichen  Verdummung. 

Es  gibt  aber  noch  eine  Gegnerschaft  des  geschmack- 
vollen Lebensgenusses ,  und  zwar  eine  solche,  die  zwar 
nicht  so  häufig  und  auffallend  zur  Erscheinung  kommt, 
dabei  aber  doch  höchst  merkwürdig  ist.  Diese  Gegner- 
schaft erwächst  aus  der  Ueberreizung  des  Nervensystems 
unseres  Zeitalters.  In  unseren  Grossstädten  ist  das 
Arbeitsleben  wie  das  Genussleben  so  intensiv  und  hastig 
geworden,  dass  die  einfachsten  Lebensgenüsse  längst 
nicht  mehr  ausreichen,  um  dem  von  Arbeiten  und 
Genüssen  abgehetzten  Menschen  voll  zu  genügen.  Unsere 
Arbeit  beansprucht  so  viel  Zeit  und  so  viel  Anstrengung, 
dass  man  nach  immer  raffinirteren  Genüssen  hascht,  um 
in  ihnen  ein  Aequivalent  für  die  Nervenanstrengung  der 
Arbeit  zu  finden.    Das  heisst  aber  den  Teufel  mit  dem 


Beelzebub  austreiben.  Wenn  wir  unseren  Verstand  mit 
der  Tagesarbeit  abgequält  haben,  sind  wir  noch  so 
thöricht ,  des  Abends  Genüsse  zu  verlangen ,  die  das 
überreizte  Nervensystem  nach  einer  anderen  Richtung 
hin  anspannen  und  befeuern,    statt  es  rasten  zu  lassen. 

Diese  Entartung  unseres  Genusslebens  hat  einen 
pathologischen  Zug.  An  ihr  ist  auch  nicht  der  Einzelne 
schuld,  sie  ist  ein  Schicksal  der  ganzen  Gesellschaft, 
ein  Ergebniss  der  modernen  Uebercivilisation  und  Unnatur. 
Ob  diese  Krankheit,  deren  Ausbrüche  der  Selbstmord 
und  der  Grössenwahn  sind ,  von  der  europäischen 
Culturwelt  noch  ein  oder  zwei  oder  mehr  Jahrhunderte 
ertragen  wird,  weiss  Niemand  und  wir  haben  es  hier 
auch  nicht  zu  untersuchen. 

Weit  führt  uns  die  Betrachtung  der  Geschmacks- 
frage umher.  Einseitigkeiten  des  Geschmacks  werden 
sich  immer  finden.  Die  Lebensgenüsse  sind  so  zahlreich, 
dass  kaum  ein  Mensch  seinen  Geschmack  nach  allen 
Richtungen  hin  gleichmässig  ausbilden  kann.  Dazu  ist 
unser  Leben  zu  kurz  geworden.  Ein  wenig  Einseitigkeit 
im  Geschmack  ist  auch  kein  Unglück.  Hätten  Alle  den 
gleichen  Geschmack,  so  gäbe  es  ja  keinerlei  Ver- 
schiedenheit künstlerischer  Richtungen,  keine  Discussion 
über  Geschmacksfragen,  wohl  keinen  Fortschritt  des 
Geschmacks  mehr. 

Dass  jeder  Einzelne  zur  Entwickelung  des  Ge- 
schmacks der  Gesammtheit  beitragen  muss,  liegt  im 
Zusammenleben  der  Menschen.  Der  Einzelne  empfängt 
seinen  Geschmack  von  der  Natur  und  von  seinen  Mit- 
menschen; er  beeinflusst  auch  wieder  den  Geschmack 
der  ihn  umgebenden  Gesellschaft. 

Und  es  ist  eine  wunderschöne  Einrichtung,  dass 
die  edelsten  Genüsse  zugleich  auch  die  billigsten  sind: 
die  Beschäftigung  mit  Kunst  und  Literatur,  der  Genuss 
der  Naturschönheit  und  der  freundschaftliche  Umgang 
mit  Menschen.  Man  kann  leider  davon  nicht  alle  über- 
zeugen, die  dieser  Ueberzeugung  bedürften.  Wenn 
man  es  denen,  die  im  Banne  der  Armuth  und  im  Joche 
harter  Arbeit  leben,  auch  noch  so  oft  sagt  und  zeigt: 
sie  glauben  es  nicht ,  dass  dies  wirklich  die  edelsten 
Lebensgenüsse  sind,  weil  sie  eben  nicht  in  dieser  An- 
schauung erzogen  wurden.  Die  erste  Bedingung  eines 
genussreichen  Lebens  ist  der  Geschmack;  erst  hinter 
ihm  kommt  der  Reichthum.  Der  Reichthum  schenkt 
dem  Leben  das  Kostspieligste,  der  Geschmack  macht 
es  mit  dem  Schönsten  vertraut. 


Qeorf  Bacbner  pinx. 


PlK>t.  r   H>iir<t»nfl,  Itnekaa. 


Ein    Dankgebet. 


NEUERE  RUSSISCHE  BILDHAUER 


VON 


WILHELM   HENCKEL. 


Die  Plastik  ist  unter  den  bildenden  Künsten  in 
Russland  die  jüngste.  Während  Malerei  und 
Baukunst  seit  Jahrhunderten  im  Dienste  der 
griechisch-russischen  Kirche  stehen,  findet  die  Plastik 
im  Kirchendienste  eigentlich  keine  Verwendung.  Nur 
ausnahmsweise,  und  namentlich  in  neuerer  Zeit,  hielten 
es  die  russischen  Kirchenobern  für  statthaft  von  diesem 
Grundsatz  hier  und  da  abzuweichen;  die  dem  äusseren 
Schmuck  der  Gotteshäuser  dienenden  plastischen  Figuren 
gehören  fast  alle  der  jüngsten  Vergangenheit  und  der 
Gegenwart  an.  Die  russische  Kirche ,  welche  der  Ver- 
ehrung gemalter  und  musivischer  Bildwerke  eine  grosse 
Bedeutung  beimisst,  will  von  plastischen  Nachbildungen 
des  gekreuzigten  Christus,  der  Gottesmutter  und  der 
Heiligen  grundsätzlich  nichts  wissen  und  die  in  Stein, 
Erz  oder  Holz  geformten,  zahlreichen  Heiligengestalten 
der  katholischen  Kirche  sind  dem  orthodoxen  Russen 
ein  Gräuel,  er  identificirt  sie  mit  den  Götter-  und  Heroen- 
gestalten des  heidnischen  Alterthums  und  verwirft  sie 
als  unchristlich.  Die  wenigen ,  aus  den  Anfängen  der 
russischen  Kirche  herstammenden,  plastischen  Heiligen- 
figuren sind  Ausnahmen  von  der  allgemeinen  Regel. 

Dass  sich  infolge  dessen  die  Bildhauerkunst  dort, 
wo  die  griechisch-orthodoxe  Kirche  herrscht ,  nur  lang- 
sam entwickeln  konnte,  ist  begreiflich.  Die  Nachahmung 
antik-heidnischer  Bildwerke  wurde  als  Sünde,  als  Ver- 
brechen gegen  den  christlichen  Glauben  betrachtet  und 
diese  Anschauungsweise  gilt  bei  den  Anhängern  der 
russischen  Kirche  im  grossen  Ganzen  auch  heute  noch, 
obschon  man  neuerdings  an  äusseren  Kirchentheilen 
und  an  öffentlichen  Denkmälern  auch  plastische  Heiligen- 
figuren und  kirchcngeschichtliche  Scenen  findet,  —  aus 
dem  Innenraum  der  Kirche  sind  sie  aber  ausnahmslos 
verbannt. 


Die  ersten  Produkte  der  profanen  Plastik  in  Russ- 
land waren  Nachahmungen  antiker  und  westeuropäisch- 
moderner Vorbilder.  Von  dieser  älteren  Periode  der 
russischen  Bildhauerkunst  können  wir  hier,  da  sie  nichts 
Selbständiges  und  Eigenartiges  darbietet,  gänzlich  ab- 
strahiren.  Alles  was  darüber  gesagt  werden  könnte, 
gehört  in  eine  ausführlichere  Geschichte  der  russischen 
Kunst. 

Mit  der  Thronbesteigung  Kaiser  Alexanders  II.  be- 
gann in  Russland  ein  neues  Streben  und  Schaffen  auf 
allen  Gebieten  des  Lebens,  der  Wissenschaft  und  Kunst. 
Alles  was  die  russische  Plastik  bis  zu  dieser  Zeit  pro- 
ducirt  hatte,  waren  schwächliche,  mehr  oder  minder 
gelungene  Nachahmungen  dessen,  was  man  längst  schon 
anderswo  gesehen  hatte.  Die  russischen  Bildhauer  be- 
gnügten sich  mit  der  schablonenhaften  Ausführung  be- 
stellter Arbeiten  für  öffentliche  Denkmäler  und  Grab- 
monumente nach  bekannten  Mustern.  Es  ist  daher 
begreiflich,  dass  in  Westeuropa  von  allen  diesen  plast- 
ischen Bildwerken  nur  eines  allgemein  bekannt  wurde: 
das  berühmte  Falconet'sche  Reiterstandbild  Peters  des 
Grossen,  das  Katharina  II.  errichten,  und  mit  der  stolz- 
bescheidenen  ,  lapidaren  Inschrift  c  Petro  Primo  — 
Catharina  Secunda»  versehen  Hess.  Zwar  besitzt  die 
kaiserliche  Residenz  ausser  diesem  allbekannten  Wahr- 
zeichen noch  andere  öffentliche  Denkmäler  aus  früherer 
Zeit  und  auch  Moskau,  Russlands  alte  Metropole,  so- 
wie einige  andere  russische  Städte  haben  dergleichen 
aufzuweisen ,  alle  diese  Kunstwerke  bieten  jedoch  für 
den  Nichtrussen  nichts  oder  nur  wenig  Bemerkens- 
werthes.  Uebrigens  darf  auch  nicht  au.sser  Acht  ge- 
lassen werden ,  dass  das  russische  Klima  den  Marmor, 
das  edelste  Material  der  Plastik,  von  der  Aufstellung 
im    Freien    ausschliesst    und    dass    dort,    wo    man    dem 
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Klima  zu  trotzen  versuchte,  wie  z.  B.  im  St.  Peters- 
burger Sommergarten,  die  Marmorfiguren  nach  und  nach 
verwitterten,  obschon  man  sie  während  des  grössten 
Theiis  des  Jahres  durch  Bretterhäuschen  vor  den  Un- 
bilden der  Witterung  zu  schützen  suchte. 

Von  den  russischen  Bildhauern  der  ersten  Hälfte 
unsers  Jahrhunderts  möchten  wir  hier  nur  eine  kleine 
Anzahl  kurz  erwähnen.  Unter  ihnen  war  Stawasser 
wohl  einer  der  begabtesten.  Seine  Nymphen  und 
sonstigen  mythologischen  Gestalten  zeichnen  sich  durch 
Grazie  und  Formenschönheit  aus.  Vitali,  Pimenow, 
Graf  Fjodor  Tolstoj  und  Baron  Clodt  von  Jürgensburg 
leisteten,  jeder  in  seiner  Art,  recht  Anerkennenswerthes. 
Vitalis  Hauptwerke  sind  die  kolossalen  Frontons  an  der 
Isaakskirche  zu  St.  Petersburg,  deren  Komposition  durch 
Karl  Brüllow,  den  hervorragendsten  Maler  jener  Epoche, 
beeinflusst  wurde.  Er  verlieh  den  auf  diesen  Frontons 
befindlichen  Köpfen  die  Züge  des  regierenden  Kaisers, 
der  Kaiserin,  des  Metropoliten  und  anderer  einflussreicher 
Personen.  Eine  solche  Augendienerei  war  damals  an 
der  Tagesordnung;  sie  beweist,  dass  die  Künstler  fast 
ausnahmslos  von  der  Gunst  des  Hofes  und  der  Regierungs- 
sphären abhängig  waren  und  weder  Kraft  noch  Mittel 
besassen,  sich  kunstfeindlichen  Einflüssen  zu  entziehen. 
Graf  Fjodor  Tolstoj  (1783  — 1873),  Vicepräsident  der 
Akademie,  war  einer  der  massgebendsten  Beförderer  der 
bildenden  Künste  in  Russland ,  obschon  er  selbst,  als 
ausübender  Künstler,  von  nicht  besonders  hervorragender 
Bedeutung  war.  Als  Zeichner  trat  er  in  die  Fussstapfen 
Flaxmans,  dessen  Illustrationen  zu  Homers  Dichtungen 
ihn  zu  seinen  Umrissen  zu  Bogdanowitschs  «Psyche» 
begeisterten.  Seinen  grössten  Ruhm  erwarb  er  durch 
eine  Reihe  von  zwanzig  grossen  Medaillen,  in  denen  er 
die  Kriege  von  181 2  bis  18 14  verherrlichte  und  die 
durch  klassische  Formen  und  strenge  Linienführung 
bemerkenswerth  sind.  Heute  würde  man  sich  für  eine 
Kunst,  die  zeitgenössische  Helden  in  -antiker  Manier, 
in  altrussischen  Rüstungen  und  Helmen  darstellt,  wohl 
kaum  mehr  erwärmen.  Auch  die  Feldzüge  gegen  Persien, 
die  Türkei  und  Ungarn  gaben  ihm  den  Stoff  zu  ähnlichen 
Medaillen.  Erwähnungswerth  sind  ferner  auch  seine 
Hochrelief- Modelle  zu  den  Kolossalthüren  der  Isaaks- 
kathedrale,  die  in  Erz  gegossen  wurden.  Diese  Kirchen- 
portale sind  wohl  die  grössten  ihrer  Art.  Auch  die 
Erlöserkirche  in  Moskau ,  die  kaiserliche  Eremitage  in 
St.  Petersburg,  den  Park  von  Peterhof  und  einige  Privat- 


gebäude schmückte  er  mit  plastischen  Kunstwerken. 
Originalität  kann  man  ihm  nicht  nachrühmen,  die  Antike 
war  und  blieb  sein  stetes  Vorbild. 

Professor  Pimenow  (181 2  — 1864)  genoss  zu  seiner 
Zeit  den  Ruf  des  grössten  russischen  Plastikers;  ausser 
den  obligaten  griechischen  und  römischen  Götter-  und 
Heroengestalten  schuf  er,  als  Erster,  auch  national- 
russische Figuren,  und  das  Gypsmodell  seines  russischen 
Knöchelspielers  gefiel  dem  Kaiser  Nikolaus  so  sehr,  dass 
er  ihn  in  Erz  giessen  und  im  Park  von  Zarskoje  Sselo 
aufstellen  Hess.  Unter  dem  Einfluss  von  Bartolini  in 
Florenz  modellirte  er  einen  «Bettelnden  Knaben»,  der 
grossen  Beifall  fand  und  für  den  damaligen  Thronfolger 
Alexander  Nikolajewitsch  in  Marmor  ausgeführt  wurde. 
Diesen  Arbeiten  folgte  eine  Brunnengruppe  und  die 
Kolossalfiguren  von  drei  Evangelisten  für  die  Isaakskirche. 
Kaiser  Nikolaus  veranlasste  ihn  auch,  sechs  allegorische 
Gruppen  für  die  Nikolaibrücke  in  St.  Petersburg  zu  kom- 
poniren;  sie  wurden  aber  nicht  ausgeführt.  Nur  eine 
derselben,  «  Die  Zerstörung  der  Götzenbilder »,  liess  der 
Künstler  in  verkleinertem  Massstab  in  Erz  ausführen ; 
sie  erregte  auf  der  Londoner  Ausstellung  von  1862 
einiges  Aufsehen.  Pimenows  beste  Arbeiten  waren  un- 
streitig die  zwei  Kolossalgruppen  für  die  Isaakskirche : 
«Die  Auferstehung  und  die  Verklärung  Christi».  Eine 
grosse  Anzahl  von  Denkmälern ,  Statuen  und  Büsten 
Pimenows  wurden  nur  in  Gyps  modellirt;  unter  ihnen 
sind  ein  «St.  Georg  der  Siegreiche»  und  das  Projekt  eines 
Puschkin-Denkmals  erwähnenswerth. 

Als  im  Jahre  1858  die  mit  enormen  Kosten  —  sie 
werden  auf  etwa  25  Millionen  Rubel  geschätzt  —  und 
jahrzehntelanger  Arbeit  hergestellte,  schon  mehrfach  er- 
wähnte St.  Isaakskathedrale  in  St.  Petersburg  fertig 
geworden  war,  wollte  man  den  dahinter  befindlichen 
Platz  durch  ein  Reiterstandbild  Kaiser  Nikolaus  I. 
schmücken.  Es  sollte  ein  Pendant  zu  dem  berühmten 
Falconet'schen  Kunstwerk  bilden,  das  Peter  den  Grossen 
darstellt  und  .sich  vor  der  Kirche,  am  Newaufer  erhebt. 
Der  neugewonnene  Platz,  auf  dem  das  Nikolai-Denkmal 
errichtet  werden  sollte,  wurde  durch  den  Abbruch 
einiger  Häuser  und  durch  die  Verbreiterung  der  Blauen 
Brücke  hergestellt  und  von  der  Isaakskirche,  dem  Palais 
der  Grossfürstin  Marie  Nikolajewna  (Herzogin  von 
Leuchtenberg)  und  anderen  Monumentalbauten  begrenzt. 
Er  bildet,  nebst  dem  sich  ihm  anschliessenden  Peters-, 
Admiralitäts-  und  Generalstabsplatz  (mit  der  Alexander 
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säule)  eine  Vereinigung  der  imposantesten  Gebäude 
und  Denkmäler  der  Nevvaresidenz.  Auf  diesen,  hinter 
der  Isaal<skirche  gelegenen  Platz  kam  nun  die  prächtige, 
stolze  Reiterfigur  des  Kaisers  Nikolaus  zu  stehen,  aus- 
geführt  von  Baron  Peter  Clodt   von  Jürgensburg  (1805 


und  ähnliche  Gestalt  des  Dichters  in  sitzender  Stellung 
auszeichnet. 

Eine  Geschichte  der  neueren  russischen  Bildhauer- 
kunst zu  schreiben,  ist  nicht  unsere  Aufgabe;  wir  lassen 
daher  alle  diejenigen  Künstler  unerwähnt,   deren  Werke 


Mark  Matwejcwitsch  Antokolsky.     Peter  der  Grosse. 


bis    1867),    der    sich    bereits    früher    durch    seine    vier     für  ein    grösseres,   nichtrussisches  Publikum   nur  wenig 

Interesse  darbieten. 
Wenn  wir  jedoch,  be- 
vor wir  eine  etwas  aus- 
führlichere Character- 
istik  des  bedeutendsten 
russischen  Bildhauers 
der  Gegenwart,  M.  M. 
Antokolskys,  zu  geben 
versuchen,  noch  einen 
anderen  Künstler  nen- 
nen, so  geschieht  es 
deshalb ,  weil  dieser, 
Michael  Mikjeschin, 
wirklich  bemerkens- 
werthe  und  originelle 
öffentliche  Denkmäler 
schuf,  an  denen  wir 
unmöglich  stillschwei- 
gend vorüber  gehen 
können.  Michael  Ossi- 
powitsch  Mikjeschin 
{geb.  1836)  widmete 
sich  ursprünglich  der 
Schlachtenmalerei  und 
hatte  in  dieser  Spe- 
cialität  bereits  schöne 
Erfolge  errungen ,  als 
er  plötzlich  und  uner- 
wartet mit  seinem  Ent- 
wurf für  ein  Denkmal 
zur  Feier  des  tausend- 
jährigen Bestehens  des 
russischen  Reichs  (1862)  unter  53  Bewerbern  den  ersten 
Preis  gewann.  Da  der  Künstler  aber  weder  Bildhauer 
war ,  noch  auch  in  Gyps  zu  modelliren  verstand ,  so 
kann  man  ihn  wohl  als  den  Schöpfer  des  preisgekrönten 
Entwurfes,  nicht  aber  als  den  ausführenden  Künstler 
des  Denkmals  bezeichnen. 

Dieses  in  (Gross-)  Nowgorod,  der  Wiege  des  russ- 
ischen Staates,  errichtete  grossartige  Monument  zeichnet 


Pferdebändiger  auf  der 
Anitschkowbrücke  am 
Newsky  -  Prospekt  be- 
rühmt   gemacht   hatte. 

Clodts  Specialität 
waren  Pferde  und  das 
Nikolai-Denkmal  zeich- 
net sich  ebenso  sehr 
durch  die  edlen  For- 
men und  die  prächtige 
Haltung  des  auf  den 
Hinterfüssen  ruhenden 
Rosses,  wie  durch  die 
natürliche,  ungezwun- 
gene Gestalt  seines 
Reiters  aus.  Die  üb- 
rigen Theile  dieses  Mo- 
numents sind  jedoch 
der  Hauptfigur  durch- 
aus nicht  ebenbürtig, 
namentlich  gilt  dies 
von  den  Basreliefs, 
Scenen  aus  der  Re- 
gierungsepoche des 
Kaisers  Nikolaus,  von 
Ramasanow ,  und  den 
vier  an  den  Ecken  des 
Piedestals  befindlichen 
Kolossalfiguren  « Ge- 
rechtigkeit » ,  «  Kraft » , 
«  Glaube  »  und  «  Weis- 
heit » ,  nach  den  Ent- 
würfen des  Architekten  der  Isaakskirche  Montferrand, 
der  diesen  allegorischen  Gestalten  die  Züge  der  Gemahlin 
und  der  drei  Töchter  des  Kaisers  Nikolaus  verlieh.  Von 
Baron  Clodt  rührt  auch  das  im  St.  Petersburger  Sommer- 
garten befindliche,  dem  Fabeldichter  Krj-Jow  errichtete 
Denkmal  her ,  das  sich  namentlich  durch  seine  in 
Hochrelief  ausgeführten  Thierfiguren  und  durch  die 
nicht    gerade    schön     zu    nennende,     aber    naturwahre 
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sich  durch  Originalität  aus  und  trug  dem  Künstler  An- 
erkennung, Ruhm  und  klingenden  Lohn  ein.  Das  hohe, 
kreisförmige,  reichgegliederte  Piedestal  ist  mit  einem 
figurenreichen,  das  Denkmal  ringsumfassenden  Hochrelief 
geschmückt ,  über  dem  sich ,  einem  kolossalen  Reichs- 
apfel ähnlich ,  eine  von  einem  kreuztragenden  Engel 
gekrönte  Kugel  erhebt.  Rings  um  diese  Kugel  sind 
die  hervorragendsten  Gestalten  aus  der  tausendjährigen 
Geschichte  Russlands  gruppirt,  unter  ihnen  ragt  in 
präeminenter  Stellung  die  imposante  Figur  Peters  des 
Grossen  hervor.  Der  Erfolg,  den  Mikjeschin  mit  diesem 
Monument  errang,  veranlasste  ihn,  sich  von  der  Malerei 
gänzlich  abzuwenden  und  sich  ausschliesslich  der  Skulptur 
oder  vielmehr  der  Komposition  öffentlicher  Denkmäler 
zu  widmen.  Er  konkurrirte  nun  bei  allen  Preisaus- 
schreiben im  Inlande  und  bei  vielen  des  Auslandes, 
und  eine  ansehnliche  Zahl  von  Monumenten ,  die  er 
entworfen,  liefert  den  Beweis,  dass  es  nicht  ein  blosser 
Zufall  war,  der  ihn  auf  diese  Bahn  geführt  hatte, 
sondern  dass  er  eine  eminente  Begabung  für  die  Kom- 
position von  monumentalen  Bildwerken  besass.  Die 
nächste  Arbeit ,  welche  ihm  übertragen  wurde ,  war 
das  Denkmal  für  die  Kaiserin  Katharina  II.  vor  dem 
Alexandra-Theater  in  St.  Petersburg.  Unter  der  prächt- 
igen Figur  der  nordischen  Semiramis  befindet  sich  ein 
Kranz  von  lebenswahren  Gestalten  aus  ihrer  Regierungs- 
zeit: Ssuworow,  Patjomkin,  Bjetzkoj,  Dershawin,  Fürstin 
Dolgorukow  und  andere.  Zu  den  bemerkenswerthesten 
Arbeiten  Mikjeschins  gehören  ferner  die  Entwürfe  zu 
den  Denkmälern  für  Dom  Pedro  II.  in  Lissabon,  für 
Kara  Georg,  den  Befreier  Serbiens,  für  Admiral  Greigh, 
für  den  Fürsten  Michael  Obrenowitsch  von  Serbien,  für 
die  russischen  Seehelden  Kornilow,  Nachimow  und 
Istomin  und  für  den  Kosakenhetman  Bogdan  Chmel- 
nitzkij.  Auch  entwarf  er  das  Projekt  eines  Denkmals 
für  Kaiser  Alexander  II.  in  Rostow  am  Don  und  in 
letzter  Zeit  arbeitete  er  an  einem  Monument  für  Jermak, 
den  Eroberer  Sibiriens,  das  in  Nowotscherkask  errichtet 
werden  soll. 

Unter  den  russischen  Bildhauern  der  neueren  Zeit 
dürfen  wir  auch  Fjodor  Kamensky  (geb.  1838)  nicht 
unerwähnt  lassen ;  er  machte  sich  von  der  akademisch- 
klassischen Routine  frei  und  wandte  sich  mit  seinen 
russischen  Typen  und  Figuren  aus  dem  Volksleben 
einem  gesunden  Realismus  zu.  Es  muss  nur  bedauert 
werden,  dass  er  seinem,   unstreitig  bedeutendem  Talent 


keine  höhere  Aufgabe  stellte  und  dass  seine,  theils 
graziösen,  theils  sentimentalen  und  elegischen  Figuren 
meist  ein  wenig  süsslich  gerathen  sind.  Kamensky  hat 
Russland  seit  längerer  Zeit  verlassen  und  scheint  nicht 
wieder  dorthin  zurückkehren  zu  wollen ;  gegenwärtig 
lebt  er  in  New  York,  wo  er,  nachdem  er  Jahre  hindurch 
seiner  Kunst  untreu  und  Farmer  geworden  war,  neuer- 
dings wieder  Konkursarbeiten,  Ba.sreliefs  für  ein  Kapitol 
im  Staate  Kansas,  und  eine  Ceres  ausstellte,  die  vielen 
Beifall  fanden.  Die  amerikanischen  Zeitungen  rühmen 
seinen  kühnen  Naturalismus,  der  übrigens  auch  die 
Formen  der  reinsten  Klassicität  nicht  verschmäht. 

Wir  wenden  uns  nun  zu  dem  grössten  Bildhauer, 
den  Russland  bisher  hervorgebracht  hat  und  dem  gewiss 
nur  wenige  Künstler  seiner  Art  an  die  Seite  gestellt 
werden  können.  Antokolsky,  dessen  reiche  Kollection 
einen  grossen  Saal  der  VI.  Internationalen  Kunstaus- 
stellung zu  München  füllte ,  die  uns  zu  dieser  Studie 
über  neuere  russische  Bildhauer  veranlasste,  verdient, 
dass  man  sich  eingehend  mit  ihm  beschäftigt,  denn 
man  wird  wohl  kaum  noch  einen  anderen  Bildhauer 
finden,  dessen  sämmtliche  Schöpfungen  einen  so  be- 
deutenden Gedankeninhalt  aufweisen  und  der  von  seinen 
Ideen  so  sehr  durchdrungen  ist,  wie  dieser  geniale, 
russische  Künstler. 

Mark  Matwejewitsch  Antokolsky  wurde  im  Jahre 
1842  in  Wilna  geboren.  In  jungen  Jahren  beschäftigte 
er  sich  mit  der  Kunst  des  Holzschnitzens  und  als  er 
21  Jahre  alt  war,  kam  er  in  die  Akademie  der  bilden- 
den Künste  zu  St.  Petersburg,  wo  er  1864  für  einen  in 
Holz  geschnitzten  «alten  jüdischen  Schneider»  seine 
erste  silberne  Medaille  erhielt.  Im  Jahre  1865  wurde 
ihm  für  ein  in  Holz  und  Elfenbein  geschnitztes  Werk, 
«Ein  jüdischer  Geizhals»,  eine  weitere  Medaille  ver- 
liehen. Man  wurde  jetzt  auf  den  talentvollen,  jungen 
Mann  aufmerksam  und  er  erhielt  ein  kleines,  von  S.  M. 
dem  Kaiser  gestiftetes  Stipendium,  das  er,  der  beständig 
mit  Noth  und  Mangel  kämpfte,  sehr  gut  gebrauchen 
konnte.  Nun  verliess  er  seine  bisherige  Specialität, 
begann  in  Gyps  zu  modelliren  und  bekam  im  Jahre  1 867 
für  eine  Arbeit  nach  der  Natur  eine  dritte  Medaille. 
1868  reiste  er  nach  Berlin,  fand  aber  dort  durchaus 
nicht  das,  wonach  er  sich  sehnte,  nämlich  Vorbilder 
einer  Kunst,  die  zwar  seine  Gedankenwelt  erfüllte,  von 
der  er  sich  aber  noch  keinen  deutlichen  Begriff  machen 
konnte.     Ueberall  erblickte  er  nur  antikisirende  Gestalten 
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und  es  schien  ihm,  als  ob  auch  hier,  wie  in  der 
St.  Petersburger  Akademie ,  ausser  den  bekannten 
Olympiern,  klassischen  Figuren  aus  Hellas  und  Rom, 
allegorischen  Gruppen  u.  dgl.  nichts  vorhanden  sei, 
was  man  für  werth  hielt,  in  Marmor  oder  Erz  nach- 
gebildet zu  werden.  Von  einem  gesunden  Realismus 
aus  dem  Gebiet  des  Lebens  der  Gegenwart,  von  lebens- 
wahren historischen  Gestalten,  fand  er  nur  wenig  oder 
nichts,  was  seinen  Anforderungen  und  Neigungen  ent- 
sprach, nichts  als  sinn-  und  inhaltslose  Bacchantinnen, 
Psychen  mit  massiven  Schmetterlingsflügeln,  mehr  oder 
minder  geistreiche  Allegorien,  symbolische  Figuren  und 
Gruppen,  die  mit  seiner  Vorstellung  von  einer  wahr- 
haft lebenden  Kunst  durchaus  nicht  harmonirten.  Selbst 
Rauchs  berühmtes  Denkmal  Friedrichs  II.  konnte  ihm 
keine  Bewunderung  abgewinnen ;  die  herrliche ,  natur- 
wahre Figur  des  grossen  Königs  imponirte  ihm  zwar, 
aber  das  Piedestal  mit  seinen  konventionellen  Basreliefs 
schien  ihm  viel  zu  sehr  Hauptsache  und  die  Haupt- 
figur —  Nebensache  zu  sein. 

Jahrelang  sah  und  hörte  man  nun  nichts  mehr  von 
Antokolsky.  Was  er  in  dieser  Zeit  erlebte  und  erduldete, 
mit  welchen  Widerwärtigkeiten  und  Entbehrungen  er 
kämpfte,  beschrieb  er  später  in  seinen  autobiographi.schen 
Aufzeichnungen,  die  er  1 887  in  der  Zeitschrift  « Westnik 
Jewropy»  veröffentlichte;  sie  machten  das  russische 
Publikum  mit  dem  Seelenleben,  dem  Sinnen  und  Streben, 
aber  auch  mit  den  Prüfungen  des  Künstlers  bekannt. 
Leider  brechen  diese  Mittheilungen  dort  ab ,  wo  sie 
nicht  nur  für  die  weitere  Entwickelung  Antokolskys, 
sondern  auch  für  die  Kunstgeschichte  von  ganz  be- 
sonderem Interesse  zu  werden  beginnen,  nämlich  bei 
der  Schilderung  seines  ersten,  durchschlagenden  Erfolges. 
Dieses  für  den  Künstler  so  schwerwiegende  Ereigniss, 
das  einen  entscheidenden  Wendepunkt  in  seinem  Leben 
bildete,  wollen  wir  hier  in  Kürze  erzählen. 

Längst  schon  hatte  sich  Antokolsky  mit  dem  Ge- 
danken an  Iwan  den  Grausamen  getragen,  und  das  war 
ganz  begreiflich,  da  in  den  sechziger  Jahren  die  russische 
Geschichtswissenschaft  sowohl ,  wie  auch  die  schöne 
Litteratur  und  Kunst,  sich  mit  Vorliebe  dieser  hervor- 
ragenden Gestalt  zugewandt  hatten.  Die  Herstellung 
dieses  seines  ersten  Meisterwerkes,  das  ihm  unter  den 
bildenden  Künstlern  der  Gegenwart  einen  Ehrenplatz 
verschaffen  sollte,  war  für  ihn  mit  den  grössten  Auf- 
opferungen   und    Schwierigkeiten    verknüpft.     Seine  Ge- 
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sundheit  litt  unter  den  widerwärtigen  Verhältnissen, 
in  denen  er  leben  musste  und  die  auf  Schritt  und  Tritt 
die  Ausführung  seiner  Aufgabe  erschwerten,  so  sehr, 
dass  er  zuweilen  verzweifelte  und  seinen  Beruf  aufgeben 
zu  müssen  glaubte.  Endlich  war  sein  «Iwan»  so  weit 
gediehen,  dass  er  ihn  sehen  lassen  konnte;  vergebens 
aber  bat  er  seine  Lehrer  sich  in  sein  kleines  Atelier, 
hoch  oben  in  der  Akademie,  hinaufzubemühen ,  man 
versprach  es  ihm  zwar,  aber  Tage  und  Wochen  ver- 
gingen und  es  wurde  vergessen.  Da  fasste  er  endlich 
den  Entschluss,  sich  an  den  Fürsten  Gageirin  zu  wenden, 
der  damals  Vicepräsident  der  Akademie  war,  und  dieser 
erfüllte  des  Künstlers  Wunsch.  Der  Erfolg  war  ein  so 
glänzender,  wie  ihn  Antokolskj'  wohl  kaum  erwartet 
hatte.     Fürst  Gagarin   war  von   dem  Anblick,  der  sich 
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ihm  hier,  in  diesem  mehr  als  bescheidenen  Räume  dar- 
bot, den  wohl  kaum  jemals  ein  Professor,  geschweige 
denn  ein  so  hoher  und  einflussreicher  Beamter,  betreten 
hatte,  so  entzückt,  dass  er  sofort  den  Präsidenten  der 
Akademie,  die  Grossfürstin  Marie  Nikolajewna,  Herzogin 
von  Leuchtenberg,  von  dem  Ereigniss  in  Kenntniss 
setzte  und  isie  bewog ,  das  Kunstwerk  in  Augenschein 
zu  nehmen.  Die  Grossfürstin  drückte  dem  Künstler  die 
Hand,  beglückwünschte  ihn  und  bestellte  gleichzeitig 
eine  figurenreiche  Arbeit  desselben,  «Die  Inquisition 
überfällt  eine  Judenversammlung»,  die  Antokolsky  in 
der  Zwischenzeit  modellirt  und  gleichfalls  in  seinem 
Atelier  aufgestellt  hatte.  «Ich  bin  gerettet,  durch  eine 
Frau  gerettet !  Sie  schenkte  mir  das  Leben ,  schuf 
meinen  Ruhm,  und  so  plötzlich,  so  unerwartet»,  — 
das  waren  die  Worte,  mit  denen  der  Künstler  diesen 
glücklichsten  Moment  seines  Lebens  schilderte. 

Nachdem  Antokolskys  Atelier  durch  den  Besuch 
des  Fürsten  Gagarin  und  der  Grossfürstin  gleichsam  die 
Weihe  erhalten  hatte,  veranlasste  die  leztere  nun  auch 
ihren  Bruder,  den  Kaiser,  das  Aufsehen  erregende  Kunst- 
werk zu  besichtigen.  —  «Gut,  sehr  gut!»  lautete  des 
Kaisers  Urtheil,  dessen  Folgen  für  den  Künstler  von 
der  weittragendsten  Bedeutung  wurden  und  seine  weitere 
Laufbahn  ebneten.  Alexander  II.  Hess  den  grausamen 
Zaren  für  die  Eremitage  in  Erz  giessen  und  das  Gips- 
modell für  das  Museum  der  Akademie  ankaufen.  Eine 
weitere  Folge  war  Antokolskys  Ernennung  zum  Mitglied 
der  kaiserlichen  Akademie  der  Künste.  Bald  darauf 
drang  sein  Ruf  sogar  in's  Ausland.  England  nahm  im 
Jahre  1872  einen  Gipsabguss  seines  ersten  Meisterwerks 
unter  die  Kopien  der  berühmtesten  Skulpturen  aller  Zeiten 
und  Völker  im  Kensington-Museum  auf  und  bewies  damit, 
dass  es  den  Schöpfer  desselben  zu  den  Koryphäen  der 
Bildhauerkunst  zählte. 

Die  jahrelangen  Anstrengungen  und  Entbehrungen 
hatten  jedoch  des  Künstlers  Gesundheit  so  sehr  zerrüttet, 
dass  man  ihn  für  unheilbar  krank  hielt.  Botkin,  des 
Kaisers  Leibarzt,  sagte,  wenn  Antokolsky  nicht  ein  Jude 
wäre,  der  mehr  als  andere  Menschen  ertragen  kann, 
müsste  er  längst  erlegen  sein.  Schon  oft  hatte  er  den 
Tod  als  Erlöser  von  seinen  Leiden  herbeigesehnt ;  jetzt 
aber,  da  er  Anerkennung  gefunden  hatte,  wollte  er  leben. 
Die  Mittel  zu  einer  Reise  nach  Neapel  waren  vorhanden 
und  die  Reise  selbst  ward  ausgeführt;  das  Klima  von 
Italien  stellte  seine  Gesundheit  wieder  her.    Ueber  seinen 


Aufenthalt  im  Süden  äusserte  er  sich  folgendermassen : 
«Weit  von  der  Heimath  entfernt,  inmitten  einer  wonnevoll 
belebenden  Natur  voll  süsser  Reize,  die  wohl  den  Sinnen 
schmeicheln,  das  innere,  seelische  Gefühl  aber  nicht  tief 
berühren,  sehne  ich  mich  weit  fort  von  hier,  in  die  Ferne, 
nach  meinem  Norden,  dessen  herbe  und  ernste  Schönheit 
so  ganz  anders  und  meinem  Herzen  weit  sympathischer 
ist.  Welche  Erhabenheit,  Pracht  und  Mannigfaltigkeit! 
Ich  denke  an  unsre  majestätische,  von  bergigen  und 
bewaldeten  Ufern  bekränzte  Wolga,  auf  deren  Fiuthen, 
in  warmer  Sommernacht,  ich  träumend  dahin  glitt,  über 
mir  das  sternenbesäete  Himmelszelt.  Ich  denke  an  unsre 
endlose  und  wie  das  Meer  unbegrenzte  Steppe,  in  ihrer 
gewaltigen,  elementaren  Schönheit,  belebt  von  einer  zahl- 
losen Thierwelt.  Ich  denke  an  unsern  alten,  undurch- 
dringlichen, winterlichen  Urwald,  mit  seinen  wilden,  phan- 
tastischen und  wunderlichen  Formen.  Kahle,  regungslose, 
wie  aus  Marmor  geformte,  weisse  Aeste  und  Zweige, 
mit  Eiskrystallen,  wie  mit  erstarrten  himmlischen  Thränen 
geziert;  und  wenn  die  Strahlen  der  Sonne  diese  winterliche 
Scenerie  berühren,  dann  funkeln  die  Milliarden  Krystalle 
wie  leuchtende  Brillanten.  Oh ,  wie  reich  und  zauber- 
haft ist  unsere 
nordische  Natur 
und  welch'  einen 
Schatz  von  Poesie 
birgt  sie !  .  .  . » 
Diese  elegische 
Stimmung  kenn- 
zeichnet die  ern- 
ste und  dem  Er- 
habenen zuge- 
wandte Richtung 
unseres  Künst- 
lers; sie  bezeugt, 
dass  nicht  das 
Reizende  und  den 
Sinnen  Schmeich- 
elnde ,  nicht 
schöne  Form 
ohne  bedeuten- 
den Gedankenin- 
halt, seiner  Eigen- 
art   entsprechen. 

Und    in  der  1  hat,  ,^    ^y-   antokolsky.     Jermak,  der  Eroberer 

lassen  wir  die  von  von  Sibirien. 
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ihm  geschaffenen  Gestalten  an  unseren  Augen  vorüber- 
ziehen, so  erkennen  wir  sofort,  dass  sie  von  einem  Künstler 
herrühren,  der  sich  durch  Gedankentiefe,  Majestät  und 
Hoheit,  durch  Vornehmheit  und  Adel  auszeichnet. 

Gleichzeitig  mit  seinem  «Iwan  dem  Grausamen»,  den 
Antokolsky  selbst  als  «  Marterer  und  Märtyrer  j  bezeich- 
nete, reifte  in  ihm  der  Gedanke,  auch  dem  Regenerator 
Russlands  ein  Denkmal  zu  widmen  und  die  Kolossalstatue 
Peters  des  Grossen  wurde  nun  in  Rom  ausgeführt  und 
1872  in  St.  Petersburg  ausgestellt.  Der  unbeugsame 
Character  und  die  ursprüngliche  Kraft  des  grossen 
russischen  Selbstherrschers,  der  alles  niederwirft,  was 
sich  ihm  entgegenstellt,  ist  in  dieser  Gestalt  unübertrefflich 
verkörpert  und  dennoch  wurde  sie  vom  Petersburger 
Publikum  weit  kühler  aufgenommen,  als  des  Künstlers 
erstes  Meisterwerk.  Als  er  aber  seinen  Peter  I.  später 
im  Pariser  Salon  ausstellte,  fand  er  dort  ungetheilten 
Beifall,  der  sich  dann  nachträglich  auch  seinen  russischen 
Landsleuten  mittheilte.     Antokolsky  erklärte  die  anfäng- 


liche Gleichgiltigkeit  der  St.  Petersburger  Gesell- 
schaft durch  die  geistreiche  und  treffende  Be- 
merkung, dass  die  Russen  mehr  Sinn  für  das 
Tragische  als  für  das  Heroische  haben.  Seine 
nächsten  Arbeiten  waren  nun  die  Entwürfe  zu 
drei  historischen  Figuren:  «Jaroslaw  der  Weise», 
<Dimitr>'  Donskoy»  und  «Iwan  der  Dritte»,  die 
jedoch  bisher  noch  nicht  zur  Ausführung  ge- 
langten. Das  im  Münchener  Glaspalast  ausgestellt 
gewesene  Brustbild  Jaroslaws  in  Hochrelief  ist  mit 
dem  obenerwähnten  nicht  identisch.  Mit  der  nun 
folgenden  Gestalt  seines  herrlichen  «Christus  vor 
dem  Volksgericht»,  die  Anfang  1874  vollendet  und 
vom  Kaiser  von  Russland  angekauft  wurde,  schlägt 
Antokolskys  Schaffen  eine  neue  Richtung  ein; 
das  dramatische ,  aufregende  und  leidenschaftliche 
Element  tritt  in  den  Hintergrund,  er  wendet 
sich  mehr  dem  Elegischen  zu.  Schmerz,  Leiden 
und  Mitgefühl  sind  die  Eigenschaften,  die  jetzt 
in  seinen ,  mehr  Passivität  als  Activität  ausdrück- 
enden Werken  vorherrschen,  eine  poesievolle 
Humanität,  verbunden  mit  einer  immer  mehr  sich 
vervollkommnenden  Meisterschaft  in  der  Technik, 
gelangte  nun  vorzugsweise  zur  Darstellung.  Nach 
der  Beendigung  seines  «Christus»  schrieb  er 
dem  bekannten  russischen  Kunstkritiker  Stassow: 
«Dies  war  das  schwierigste  von  allen,  bisher  von 
mir  geschaffenen  Werken!»  Man  beurtheilte  dasselbe 
übrigens  sehr  verschiedenartig  und  eine  französische 
Stimme  sprach  sich  ziemlich  abfällig  darüber  aus; 
wir  aber  möchten  die  einfache  Duldergestalt  des 
gefesselten  Erlösers  zu  den  gelungensten  Arbeiten 
unseres  genialen  Meisters  zählen  und  sind  überzeugt, 
dass  wir  mit  dieser  unserer  Meinung  durchaus  nicht 
allein  stehen.  Aus  den  Jahren  1874  und  1875 
stammt  das  Projekt  zu  einem  Puschkin-Denkmal  für 
Moskau ,  welches  nicht  zur  Ausführung  gelangte ,  da 
ihm  ein  anderes,  von  Opekuschin,  das  sich  übrigens 
durch  Originalität  durchaus  nicht  auszeichnete,  vorge- 
zogen wurde.  Antokolskys  « Puschkin »  fand  im  russi- 
schen Publikum  eine  sehr  getheilte  Beurtheilung  und  zwar 
hauptsächlich  deshalb,  weil  sich  der  Künstler  von  der 
bisher  beliebten  Routine  gänzlich  ferngehalten  und  ein 
Werk  geschaffen  hatte,  wie  man  es  bisher  zu  sehen 
nicht  gewohnt  war.  Es  enthielt,  ausser  der  Figur  des 
Poeten,  auch  die  Hauptgestalten  seiner  hervorragendsten 
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Dichtungen  und  neben  der  schwierigen  Ausführung  war 
es  wohl  auch  der  Kostenpunkt,  an  dem  die  Annahme 
dieses  genialen  Projektes  scheiterte. 

Im  Jahre  1875  schuf  Antokolsky  das  herrliche  Grab- 
denkmal für  die  jungfräuliche  Fürstin  Obolensky  auf 
dem  Monte  Testaccio  in  Rom,  von  dem  Stassow  sagte, 
er  habe  in  ganz  Europa  nichts  gesehen,  was  einen  so 
tief  ergreifenden  Eindruck  auf  ihn  hervorgebracht  habe. 

Nun   folgte    eine   Reihe 
von  Schöpfungen,   in  denen 
Tod     und     Untergang     die 
Hauptmotive  bildeten. 

« Der  Tod  des  Sokrates  » 
(1876);  «Ein  unersetzbarer 
Verlust  j  ,  Marmor  -  Basrelief 
eines  Grabdenkmals  für  den 
kleinen  Sohn  des  Künst- 
lers (1877);  «Der  letzte 
Seufzer » ,  « Christus  am 
Kreuze»,  Brustbild  in  Hoch- 
relief (1878);  «Das  Haupt 
Johannes  des  Täufers »  mit 
dem  Schwert  auf  einer 
Schüssel;  ein  Denkmal  für 
den  verstorbenen  jungen 
Künstler,  Baron  Günzburg 
(1878)  und  «Spinoza»  (1882). 
Aber  nicht  allein  der  Tod 
ist  es,  der  in  allen  diesen 
Werken  einen  hochbedeut- 
enden Ausdruck  findet,  son- 
dern mehr  noch  das  Gefühl 
der  Trauer  und  eine  Art 
von  Vorwurf  über  den  Un- 
dank der  ihre  Wohlthäter  ver- 
folgenden und  verderbenden  Menschen,  die  hier  in  künst- 
lerischer Vollendung  verkörpert  sind;  Gedanken,  die  der 
Bildner  zuerst  in  seinem  «  Christus  vor  dem  Volksgericht » 
darstellte.  Der  verurtheilte  und  gekreuzigte  Christus, 
der  enthauptete  Johannes,  der  vergiftete  Sokrates,  der 
aus  der  Synagoge  verbannte  und  verfluchte  Spinoza  — 
alle  sind  Märtyrer  ihrer  Ideen. 

Im  Jahre  1874  modellirte  Antokolsky  auch  den  Kopf 
seines  Mephistopheles ,  (die  Figur  dazu  entstand  weit 
später),  ein  Meisterwerk  des  Ausdrucks  von  Verachtung, 
Hohn  und  Hass.     Wir  glauben  kaum,  dass  ein  anderer 
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bildender   Künstler   diese  «Spottgeburt   aus   Dreck  und 
Feuer»  treffender  geschildert  hat. 

Nach  und  nach  bis  zur  Gegenwart  schuf  nun  unser 
fleissiger  Künstler  noch  eine  lange  Reihe  von  hoch- 
bedeutenden Meisterwerken ,  deren  ausführliche  Be- 
schreibung uns  hier  zu  weit  führen  würde;  wir  müssen 
uns  daher  mit  einer  kurzen  Aufzählung  derselben  be- 
gnügen. Der  «Chronist  Nestor»,  eine  sitzende  Marmor- 
figur, gehört  zu  seinen  ge- 
lungensten und  naturwahrsten 
Arbeiten ;  ebenso  auch  die 
machtvolle,  energische  Ge- 
stalt «Jermaks,  des  Eroberers 
von  Sibirien »  ,  welche  man 
als  Pendant  zur  Figur  Peters 
des  Grossen  bezeichnen 
kann.  Ferner  ein  Marmor- 
relief «Ophelia»  und  die 
wunderbar  schöne  Marmor- 
figur «Nicht  von  dieser 
Welt ! »  eine  christliche 
Märtyrerin  darstellend ,  die, 
von  Tauben  umgeben,  ihr 
leidendes  Antlitz  dem  Him- 
mel zuwendet.  Wir  halten 
dieses  reizende  Werk  für 
eine  der  kostbarsten  Perlen 
der  Antokolsky'schen  Samm- 
lung. Auch  der  sitzende 
Christus  mit  den  ausgebreit- 
eten Armen ,  anscheinend 
die  Worte  sprechend :  «  Kom- 
met her  zu  mir  alle,  die  ihr 
mühselig  und  beladen  seid ! » 
ist  eine  tiefempfundene  und 
geistvoll  koncipirte  Gestalt.  Schliesslich  erwähnen  wir 
noch  den  Entwurf  für  einen  Leuchtthurm  ,, Christus  auf 
dem  Meere  wandelnd''  und  eine  Anzahl  von  Büsten 
und  Statuetten  hervorragender  Männer  Russlands ,  die 
den  Beweis  liefern,  dass  Antokolsky  sich  auch  als 
Meister  des  Portraits  bewährte. 

Fast  alle  Werke  dieses  russischen  Künstlers  sind 
aus  seiner  eigenen  Initiative  hervorgegangen.  Bestellungen 
auszuführen ,  oder  um  Preisaufgaben  zu  konkurriren, 
wenn  ihn  die  Themata  nicht  sympathisch  berührten,  fiel 
ihm   niemals   ein.     Alles  was   ihn   zum   Schaffen    reizte. 


Kall  Stiiuffer-Bern  pin». 


Phvt     r.  HAabusnsl,  XOneheo. 


Adolf   Menzel. 
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musste  unbedingt  mit  seiner  geistigen  Natur  und  seinen 
Neigungen  harmoniren.  Nie  rührte  er  um  einer  Summe 
Geldes  willen  Hammer  und  Meissel  an.  In  seinen  Werken 
kommt  hauptsächlich  der  Begriff  der  Humanität  zur 
Darstellung;  es  sind  die  edlen  Gefühle  der  Menschen- 
seele, welche  er  am  häufigsten  zu  verkörpern  suchte 
und  diese  Richtung,  nebst  seiner  Gleichgiltigkeit  gegen 
alle  Phantasiegebilde,  schablonenhafte  Idealgestalten  und 
Allegorien,  ist  ein  Kennzeichen  seiner  Eigenart  Schön- 
heit allein  lässt  ihn  kalt  und  reizt  ihn  nicht  zur  Wieder- 
gabe, nur  wenn  sie  sich  mit  der  Wahrheit  vermählt  und 
wenn  auch  ein  bedeutender  Gedankeninhalt  sie  verklärt, 
dann  schafft  dieser  mehr  reflektirende,  als  für  äussere, 
sinnliche  Eindrücke  empfängliche  Künstler  seine  herr- 
lichsten Meisterwerke.     Wir  können   uns  nicht  erinnern. 


jemals  eine  nackte  weibliche  Figur,  das  beliebteste 
Objekt  der  meisten  Bildhauer,  von  ihm  gesehen  zu 
haben. 

Im  Jahre  1878  erhielt  Antokolsky,  der  seiner  Ge- 
sundheit halber  seit  1880  in  Paris  lebt,  für  eine  Aus- 
stellung seiner  Kunstwerke  in  dieser  Stadt,  die  höchste 
Auszeichnung :  die  Medaille  d'honneur  und  das  Ritter- 
kreuz der  Ehrenlegion.  1880  ernannte  ihn  die  Akademie 
der  Künste  zu  St.  Petersburg  zum  Professor  der  Skulptur, 
letzthin,  bei  Gelegenheit  einer  neuen  Ausstellung  seiner 
Werke  in  Paris,  derselben,  die  wir  kürzlich  im  Münchener 
Glaspalast  bewundern  konnten,  ernannte  ihn  Präsident 
Carnot  zum  Offizier  der  Ehrenlegion.  Die  Jury  der 
VI.  Internationalen  Kunstausstellung  in  München  verlieh 
ihm  die  erste  goldene  Medaille. 


KARL  STAUFFER 


VON 


HEINRICH     WEIZSÄCKER. 


Nicht  immer  sind  Erfolge  in  der  Kunst  nur  von 
Begabung  und  Können  abhängig,  häufig  unter- 
liegen sie  zugleich  dem  Einfluss  begleitender 
äusserer  Umstände,  welche  der  Zufall  regiert.  Das  gilt 
nicht  bloss  von  den  halben  Künstlern,  sondern  auch 
von  denen,  welche  zu  den  Berufenen  gehören,  und  während 
der  Eine  spät  oder  nie  den  Beifall  erntet,  der  ihm  gebührt, 
erwirbt  der  Andere  die  Gunst  der  Menge  unvermuthet, 
vielleicht  auch  ohne  triftigen  Grund. 

Keine  Frage  natürlich,  dass  Glück  und  wahres  Ver- 
dienst sich  nicht  gegenseitig  ausschliessen ,  dass  eben- 
sowohl schon  Mancher  beide  in  seiner  Hand  vereinigt 
hat.  Dies  war  auch  bei  Karl  Stau  ff  er  der  Fall,  als 
er  im  Jahre  1881  gelegentlich  der  Berliner  Sommer- 
Ausstellung  für  ein  Portrait  des  ihm  befreundeten  Bild- 
hauers Klein  in  ungewöhnlich  jugendlichem  Alter  mit 
der  sogenannten  kleinen  goldenen  Medaille  ausgezeichnet 
wurde.  Mit  einem  Schlage  gelangte  Stauffer  dadurch 
aus    engen   Verhältnissen   heraus   zu  Ruf  und  Ansehen. 


Er  war  damals  noch  nicht  lange  Zeit  in  Berlin.  Seine 
eben  zum  Abschluss  gelangte  Atelier-Ausbildung  hatte 
er  fast  ausschliesslich  in  München  genossen,  dort  hatte 
sich  die  frische  Ursprünglichkeit  seines  künstlerischen 
Temperaments  zuerst  erprobt.  Als  Lehrling  in  einem 
Dekorationsmalergeschäft  hatte  er  angefangen,  hatte  sich 
dann  aber  rasch  den  Weg  zur  Akademie  gebahnt  und 
hier  in  der  sorglich  geleiteten  Zeichenklasse  des  bekannten 
Kupferstechers  J.  L.  Raab,  dann  in  dem  Malunterricht  von 
Diez  und  Löfftz  eine  vortreffliche  Schule  durchgemacht. 
«Ich  bin  kein  Maler»,  hat  er  später  einmal,  sich 
selbst  kritisirend  geäussert,  und  obwohl  dieser  Erkenntnis, 
wie  sich  zeigen  wird,  ein  Theilchen  Wahrheit  zu  Grunde 
lag,  so  hatte  er  doch  mit  jenem  Bildnis,  welches  ihm 
seine  Position  in  Berlin  schuf,  ein  Meisterwerk,  gerade  auch 
nach  der  Seite  der  malerischen  Qualität,  geliefert.  Möglich, 
ja  wahrscheinlich  ist,  dass  Eindrücke,  die  er  in  München 
empfangen,  dazu  beitrugen :  die  feinfühlige  Auffassungs- 
weise, welche  für  die  Löfflzschule  von  jeher  bezeichnend 
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war,  solid  im  Handwerk  und  doch  pikant,  war  auch  in 
jenem  Portrait  zu  spüren.  Eine  Vornehmheit  des  Kolorits 
und  eine  Grösse  der  Anschauung  war  ausserdem  darin, 
welche  das  Vorbild  des  Velazquez  deutlich ,  und  nicht 
zu  ihrem  Nachtheil  verrieth,  aber  mehr  als  das  Alles 
machte  sich  doch  der  selbständige  Charakter  des 
Autors  geltend,  vor  Allem  die  Gabe  einer  unglaublich 
sicheren  Zeichnung ,  welche  ja  auch ,  man  möchte 
sagen,  für  seine  ganze  spätere  Entwicklung  massgebend 
geblieben  ist. 

Der  Medaille  und  den  beifälligen  Kritiken  folgten 
Aufträge;  Stauffers  Portraits  kamen  sozusagen  in  Mode, 
und  bald  sah  er  sich,  auch  in  materieller  Beziehung,  als 
gemachten  Mann.  Seine  damalige  Situation  spiegelt  sich 
in  einigen  Briefen  aus  jener  Zeit,  welche  den  in  München 
zurückgebliebenen  Studiengenossen  von  ihm  Nachricht 
gaben,  lebendig  wieder.  Das  Bewusstsein  des  ersten 
gewonnenen  Erfolges  und  neuer  Muth  zu  neuem  Lauf 
erfüllt  und  hebt  ihn.  Er  wusste,  dass  es  in  der  Kunst 
kein  Stehenbleiben,  sondern  nur  ein  Rückwärts  oder 
Vorwärts  gibt.  Und  vorwärts  trieb  es  ihn,  trieb  ihn  der 
Ehrgeiz,  aber  auch  die  Freude  am  künstlerischen  Schaffen 
um  seiner  selbst  willen.  Das  war  freilich  in  der  ge- 
sellschaftlichen Sphäre,  die  sich  ihm  nun  als  dem  neu- 
gewordenen Modeportraitisten  öffnete,  nicht  mehr  so 
einfach,  wie  vordem.  Die  vornehme  Welt,  soweit  sie 
für  Kunst  schwärmt,  vergöttert  wohl  ihre  Lieblinge, 
aber  sie  will  von  ihnen  auch  unterhalten  sein  und  legt 
ihnen  gerne  die  Fesseln  ihrer  Geselligkeit  an.  Stauffers 
Natur  war  dazu  nicht  völlig  geeignet.  Als  der  Sohn 
einer  geachteten  Pfarrersfamilie  des  Bernerlandes  brauchte 
er  sich  zwar  seiner  Erziehung  nicht  zu  schämen,  aber 
er  war  denn  doch  mehr  zum  Künstler,  als  zum  Helden 
des  Parquets  geschaffen.  Er  wagte  sich  zwar  herzhaft 
in  den  Strudel  des  Berliner  geselligen  Lebens  hinein, 
und  verstand  es  auch,  ganz  artig  darin  zu  schwimmen, 
aber  eine  gewisse  robuste  Formlosigkeit,  die  er  nie  ganz 
abgestreift  hat,  Hess  ihn  doch  erst  dann  unbefangen 
und  natürlich  erscheinen,  wenn  er  unter  Freunden  beim 
Abendschoppen  die  Rolle  des  Blagueurs  ablegte,  die  er 
im  Salon  zur  Schau  trug,  und  erst  da  hat  man  den 
wahren  Stauffer  wieder,  wenn  er,  vom  «Flirt»  der  ele- 
ganten Welt  ermüdet  —  in  einem  der  Briefe  jener 
Zeit  —  sich  nach  «dem  alten  Kunstwinkel  an  der  Isar 
zurücksehnt,  wo  man  für  zehn  Pfennige  Wurst  und  Käse 
zu  Abend  ass. » 


Am  Portraitmalen  als  Profession  hat  Stauffer  meines 
Wissens  nie  ein  besonderes  Vergnügen  gehabt;  auch  die 
Menschen,  welche  sich  malen  lassen,  weil  sie  es  bezahlen 
können ,  sagten  ihm  begreiflicherweise  nicht  immer  zu. 
Dennoch  war  es  damals  praktisch  und  richtig  gehandelt, 
dass  er  sich  vornahm,  dies  zunächst  als  seine  Erwerbs- 
quelle zu  betrachten;  war  für  den  Lebensunterhalt  gesorgt, 
so  konnte  er  mit  um  so  leichterem  Herzen  sich  den 
eigentlichen  künstlerischen  Aufgaben  widmen,  die  ihm 
im  Sinne  lagen.  Er  hatte  das  Gefühl,  dass  ihm  in  der 
Malerei  noch  viel  zu  lernen  übrig  sei,  vor  Allem  technisch, 
wie  er  meinte.  Mit  dieser  Vorstellung  verband  sich 
wohl  auch  unbewusst,  je  länger  er  von  dem  erziehlichen 
Einfluss  der  Schule  losgelöst  auf  eigenen  Füssen  stand, 
eine  Ahnung  davon,  dass,  was  auch  Anderen  mit  der 
Zeit  auffiel,  seiner  Begabung  als  Maler  bei  allem  Können 
doch  gewisse  Schranken  gezogen  waren.  Ein  Mangel 
machte  sich  bei  ihm  besonders  hinsichtlich  des  Farben- 
sinnes geltend.  Es  fehlte  ihm  nicht  nur  an  Treffsicherheit 
in  der  Wiedergabe  der  Töne,  sondern  auch  an  jener 
besonderen,  nicht  näher  zu  definirenden  Anmuth  des 
Kolorits,  welche  wie  das  Bouquet  im  Wein,  in  einem 
guten  Bilde  erst  den  eigentlichen  Zauber  wirkt. 

Er  Hess  sich  dadurch  nicht  entmuthigen.  Zwar 
kannte  er  zur  Genüge  die  Pein  der  Selbstkritik  und  der 
ermatteten  Spannkraft,  welche  der  Atelierhumor  als 
Katzenjammer  zu  bezeichnen  pflegt  —  sie  sucht  sich 
ihre  Opfer  gerade  unter  den  Besten  mit  Vorliebe  aus  — 
aber  er  besass  Elasticität  genug,  um  die  kleinen  Krisen 
der  Art,  wie  sie  sich  jeweilig  einfanden,  zu  bestehen. 
Sein  Suchen  in  den  Problemen  der  Farbe  war  uner- 
müdlich, es  glich  einem  förmlichen  Experimentiren. 
Nach  mehrmaligem  kürzeren  Aufenthalte  in  Paris  war 
er  von  den  modernen  Franzosen  in  hohem  Grade  ein- 
genommen, Millet,  der  Poet,  hatte  es  ihm  besonders 
angethan  und  Bastien-Lepage,  der  Koryphäe  unter  den 
Neueren,  welchen  das  Hauptprincip  einer  gesunden  Farbe 
Licht  und  Stimmung  ist,  und  man  fühlte  in  einer  zu- 
nehmenden Vereinfachung  der  Mittel,  welche  Stauffer 
anstrebte,  das  Bemühen,  es  Jenen  in  der  scheinbar  so 
von  selbst  verständlichen  Schlichtheit  ihrer  farbigen 
Wirkung  gleich  zu  thun.  Bei  alledem  nahmen  aber  seine 
Portraitköpfe ,  auch  Aktstudien,  die  ihn  ausserdem  be- 
schäftigten, immer  mehr  einen  gewissen  kühlen,  branstigen 
Ton  an,  eine  Eigenthümlichkeit,  mit  der  sie  manchmal 
recht  lebhaft  an  ganz  andere  Zeiten  und  Dinge,  an  die 
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deutschen  Bildnisse  des  sechzehnten  Jahrhunderts,  an 
Dürer  und  Hans  Baidung,  auch  Holbein  erinnerten,  und 
das  um  so  mehr,  je  besser  sie  gezeichnet  waren.  Am 
anziehendsten  darunter  waren  die  intimen  Arbeiten,  zu 
denen  P'reunde  oder  Verwandte  gesessen  hatten,  die 
Bildnisse  von  Mutter  und  Schwester,  dann  von  Gottfried 
Keller,  Dr.  Welti ;  auch  der  Gustav  Freytag,  den  er  im 
Auftrag  derNationalgallerie  malte,  hatte  etwas  Fesselndes, 
wenigstens  durch  die  Bravour  des  Vortrags,  aber  in  der 
Farbe  überwog  auch  hier  der  Eindruck  einer  gewissen 
Härte  und  Rauheit.  Einer  der  letzten  Versuche  war 
das  lebensgrosse  Bildnis  der  Frau  Welti-Escher,  Weiss  in 
Weiss,  das  eine  Zeit  lang  im  Spätherbst  1 886  bei  Stauffer 
im  Atelier  stand.  Hier  hatte  die  nahezu  krankhafte 
Röthe  des  Fleischtons  einen  solchen  Grad  erreicht,  dass 
es  ihn  selbst  beunruhigte.  In  Zürich  hatten  die  Leute 
gesagt,  das  sei  eine  Küchenfee,  die  er  gemalt  habe, 
und  keine  Dame  der  vornehmen  Gesellschaft ;  nun  wollte 
er  es  mit  Oleanderzweigen  als  Hintergrund  versuchen, 
um    durch    ein    sattes  Grün  das  Roth   der  Wangen    zu 


neutralisiren;  was  aus  dem  Bilde  später  geworden  ist, 
weiss  ich  nicht,  ich  habe  es  nicht  wieder  gesehen. 

Dankbarer  erwiesen  sich  die  rein  zeichnerischen  Auf- 
gaben. Es  war,  als  sei  dies  für  Stauffer  die  eigentliche 
Erholung  von  anderer  Arbeit,  die  ihm  nicht  so  leicht 
von  der  Hand  ging,  wenn  er  zum  Skizzenbuche  und 
zum  « Menzelstifte »  griff.  Diese  Aktstudien,  meist  des 
Abends  im  Club  gezeichnet,  diese  Hände,  Gewänder, 
Köpfe,  gehören  zum  Besten ,  was  man  von  Zeichnung 
je  gesehen  hat.  Diese  Mappen  und  Skizzenbücher  bei 
ihm  im  Atelier  in  Mu.sse  zu  durchblättern,  war  ein  Ge- 
nuss.  Wie  da  jede  Wendung,  jedes  leiseste  Zittern  der 
Form  gefasst  war,  mit  welchem  Verstand  und  mit 
welcher  Energie  zugleich,  oft  in  mehrfach  erneutem  An- 
lauf, bis  die  Wiedergabe  «  sass » 1  Die  Natur ,  die  sich 
so  spröde  zeigte,  ihm  ihre  farbigen  Reize  zu  ent- 
falten, hier  war  sie  mit  eiserner  Gewalt  gebändigt  und 
ihre  Form  sah  man  in  freien,  mächtigen  Zügen  hin- 
geschrieben. 

Stauffers  Name  ist  am  meisten  durch  seine  Stiche 
und  Radirungen  bekannt  geworden.  Seine  vorwiegend 
zeichnerische  Veranlagung  hat  ihn  ganz  naturgemäss 
auf  dieses  Gebiet  geführt;  der  Beginn  war  gemacht, 
sobald  die  äusseren  Anlässe  hinzutraten,  die  wohl  haupt- 
sächlich in  dem  anregenden  und  freundschaftlichen  Ver- 
kehr Stauffers  mit  zweien  unserer  her\'orragendsten 
Maler-Radirer,  Peter  Halm  in  München  und  Max  Klinger, 
damals  in  Berlin,  zu  suchen  sind.  In  Stauffers  eigenen 
Augen  hatte  die  Sache  zunächst  nur  die  Bedeutung, 
dass  er  versuchte ,  die  Technik  der  Radirung ,  c  dieses 
herrlichsten  und  künstlerischsten  aller  malerischen  (ein- 
farbigen) Ausdrucksmittel»,  aus  dem  Grunde  zu  lernen; 
er  wollte,  wenn  er  einmal  damit  anfinge,  seine  eigenen 
Kompositionen  zu  verarbeiten  —  womit  er  bis  dahin  noch 
gezögert  —  auch  diese  Ausdrucksweise  zur  Hand  haben. 
Er  steuerte  also  der  Originalradirung  zu.  Die  Schwierig- 
keiten der  ungewohnten  Technik  überwand  er  schnell, 
es  dauerte  zwar  einige  Zeit,  bis  er  mit  sich  selbst  zu- 
frieden war,  aber  es  sind  doch  schon  unter  den  ersten 
Versuchen,  für  die  er  zunächst  den  eigenen  Kopf  in 
drei  verschiedenen  Auffassungen  zum  Modell  nahm, 
Treffer  enthalten ,  die  man  sich  nicht  besser  wünschen 
könnte.  An  diese  Studienköpfe  reihten  sich  noch  im 
selben  Jahre  weiter  an:  das  Bildnis  des  Fräulein  Eva 
Dohm,  der  späteren  Gattin  des  schon  erwähnten  Bild- 
hauers   Klein,    in    zwei  Auffassungen    und   das    Portrait 
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einer  Schwester  Staufifers,  welches  der  nebenstehende 
Lichtdruck  (Studienkopf)  wiedergiebt,  eine  Arbeit, 
welche  schon  der  erste  Aetzdruck  so  « fertig »  zeigte, 
dass  Staufifer  selbst  seine  helle  Freude  daran  hatte: 
«Dies  hingegen  hat  reussirt»,  schrieb  er  auf  den  Rand 
eines  Probedrucks,  den  er  nach  Hause  schickte,  « ist  blos 
ein  erster  Probedruck,  zu  schwarz,  und  noch  nicht  über- 
gangen ,  aber  das  wird ,  wenn  es  fertig  ist ,  eine  feine 
Platte  »  .  .  .  Auch  Adolf  Menzel  Hess  sich  zu  einigen  Por- 
traitsitzungen  herbei,  eine  Auszeichnung,  welche  Stauffer 
sehr  wohl  zu  würdigen  wusste  und  zugleich  eine  Aufgabe, 
bei  der  es  galt,  alle  Kraft  zusammenzunehmen,  um  ein  des 
Originales  würdiges  Ebenbild  zu  schaffen.  Es  entstand 
daraus  ein  vortreffliches  Profilbild,  eine  Art  Gedenkblatt 
zum  70.  Geburtstag  des  Meisters,  der  in  jener  Zeit  ge- 
rade festlich  begangen  wurde;  die  Reproduktion  eines 
weiteren,  nicht  zur  Vollendung  gediehenen  Versuches, 
denselben  Kopf  in  Vorderansicht  zu  fassen,  zeigt  unser 
zweites  Vollblatt  nach  einem  Probedruck,  auf  welchem 
Stauffer  selbst  nachträglich  den  charakteristischen  Cy- 
linderhut  mit  Kreide  hinzugefügt  hat. 

Von  dem  Eifer  des  Producirens,  welcher  ihn  bei 
der  neuen  Thätigkeit  mehr  und  mehr  ergriff,  erhalten 
wir  ein  lebhaftes  Bild  durch  einen  Brief  aus  nicht  viel 
späterer  Zeit:  in  der  Druckerei  scheint  es  am  Abend, 
als  sei  eine  Platte  missglückt :  « Ich  stürze  also  heim 
und  hoble ,  dass  die  Spähne  fliegen,  aber  buchstäblich 
bis  heute  Morgen  um  fünf  Uhr,  die  Finger  thun  mir 
noch  weh»,  und  man  darf  ihm,  was  er  an  andrer  Stelle 
allgemein  ausspricht,  im  Anblick  gerade  dieser  Kategorie 
seiner  Werke  gerne  glauben:  «jede  Arbeit,  die  nicht 
aus  ganzer  Seele  kommt,  an  deren  Gelingen  man  nicht 
mit  jeder  Faser  seiner  Person  hängt ,  und  in  der  man 
.nicht  ganz  aufgeht,  ist  mir  als  unkünstlerisch  verhasst 
bis  in  den  Tod».  Hier  ist  mehr,  als  der  blosse  Antrieb 
der  erkannten  und  geübten  Pflicht,  es  ist  die  volle  und 
acht  künstlerische  Energie  einer  hoheß,  ja  einer  ver- 
zehrenden Leidenschaft,  die  aus  solchen  und  ähnlichen 
Aeusserungen  hervorbricht.  Und  so  haben  denn  auch 
diese,  wie  die  späteren  verwandten  Arbeiten  in  der 
Ausführung  alle  etwas  Gesättigtes  an  sich,  dem  Material 
ist  unerbittlich  Alles  abgewonnen,  was  es  hergibt,  und 
wenn  es  dabei  auch  manchmal  etwas  wild  zugeht, 
sodass  in  der  Anwendung  der  Mittel  nicht  viel  Methode 
zu  finden  ist,  so  ist  das  doch  nicht  Laune  oder  Manier, 
sondern  es  offenbart  sich  eben  darin  jene  Selbständigkeit 


gegenüber  den  sogenannten  Regeln  der  Kunst,  welche 
noch  immer  ein  Vorrecht  wahrer  künstlerischer  Genialität 
gewesen  ist. 

Die  Entschiedenheit  des  praktischen  Handelns, 
welche  sich  in  alledem  kundgiebt,  hinderte  nicht,  dass 
Stauffer  auch  einer  rein  theoretischen  Behandlung  dieser 
Dinge,  soweit  sie  vernünftig  ist,  ihren  ganz  bestimmten 
Werth  beimass ;  er  wagte  sogar  selbst  eine  schriftsteller- 
ische Arbeit  nach  dieser  Richtung  hin,  in  dem  er  Laiannes 
«  Traite  de  la  gravure  »  übersetzte  und  aus  seiner  eigenen 
Erfahrung  Ergänzungen  hinzufügte.  Ob  das  Manuscript 
wirklich,  wie  er  beabsichtigte,  druckfertig  geworden  ist, 
muss  einer  besonderen  Durchsicht  vorbehalten  bleiben. 
Mir  gegenüber  äusserte  er  einmal  mit  Bezug  auf  diese 
Arbeit:  «Wissen  Sie,  die  Gedanken  habe  ich  alle  im  Kopf, 
aber  das  Schreiben  möge  Dieser  und  Jener  holen». 

Eine  Frucht  haben  ihm  die  theoretischen  Re- 
flexionen aber  doch  getragen,  wenigstens  glaube  ich, 
dass  gerade  im  Zusammenhang  mit  ihnen  und  durch 
die  Rückblicke  auf  das  Verfahren  der  Alten,  zu  welchen 
sie  nöthigten,  sich  schon  im  ersten  Jahr  von  Stauffers 
Beschäftigung  mit  diesen  Versuchen  die  bekannte  Wand- 
lung in  seinem  technischen  Verfahren  vollzog,  welche 
vermöge  einer  immer  weiter  gehenden  Anwendung  des 
Grabstichels  neben  den  sonst  gebräuchlichen  Mitteln  der 
Radirung,  der  Mehrzahl  seiner  Kupferplatten  ihr  ganz 
besonderes,  charakteristisches  Gepräge  gegeben  hat. 
Es  ist  natürlich  eine  andere  Art  Stichelarbeit,  als  die 
seit  dem  16.  Jahrhundert  bis  auf  unsere  Zeit  gebräuch- 
liche des  rein  zeichnerisch  behandelten,  sogenannten 
Kartonstiches,  «die  Technik  darf  nicht  gondeln»,  wie 
Stauffer  sich  einmal  brieflich  ausdrückt,  sondern  der  in 
kurzen,  dichtgereihten  Strichlagen  geführte  Stichel  dient 
vorzugsweise  zur  Erzeugung  von  Flächen  in  der  Modellir- 
ung,  die  nicht  sowohl  auf  Linien-  als  vielmehr  auf  Ton- 
wirkung berechnet  sind.  Dieses,  wenigstens  äusserlich 
mit  den  Handgriffen  der  ältesten  Stecher  verwandte 
Verfahren  in  unserer  Zeit  wieder  verwerthet  zu  haben, 
war  nicht  eigentlich  Stauffers  Erfindung.  Auch  bei 
neueren  französischen  Radirern,  so  bei  Gaillard  und 
Jacquemart  kann  man  seine  Spuren  verfolgen,  aber  dort 
tritt  es  doch  wieder  in  ganz  anderer  Art  auf,  mehr  als 
Hilfsmittel  bei  kleineren  illustrativen  Aufgaben,  nicht  in 
so  ausgedehnter  Anwendung  auf  die  schwierigsten 
Probleme,  wie  sie  Stauffer  in  seinen  nahezu  lebens- 
grossen  Portraitköpfen,  dann  auch  in  seinen  gestochenen 
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Aktstudien  zu  lösen  suchte.  Hier  lagen  völlig  unge-  streng  und  frei  vom  Unwesentlichen,  aber  in  diesen 
bahnte  Wege  vor  ihm,  die  zu  betreten  sogar  Manchem  Grenzen  hat  er  doch  den  ganzen  unermesslichen  Formen- 
ais Wagnis  erscheinen  konnte.  Klinger  beispielsweise,  reichthum  des  menschlichen  Angesichts,  die  2^rtheit 
der  später  selbst  mehrfach  und  mit  Erfolg  in  Stauffers  des  Stofflichen  in  der  Hautoberfläche  und  den  construk- 
Manier   vom  Stichel  Gebrauch   gemacht   hat ,   rieth  von  tiven  Sinn  der  Gesichts-  und  Körperformen  erschöpfend 


dessen  Verwendung 
damals  entschieden 
ab.  Aber  Stauffer 
blieb  bei  seiner  Idee 
und  überraschend 
schnell  gelangte  er 
zu  Resultaten.  Schon 
im  Jahre  1886  bei 
dem  kleinen  Profil- 
kopf von  Frl.  Eva 
Dohm  scheint  er  sich 
des  neuen  Werk- 
zeuges Herr  gefühlt 
zu  haben:  ein  kleiner 
Stichel  als  Marke 
nahe  dem  unteren 
Plattenrand  bekundet 
gewissermassen  seine 
Besitzergreifung.  « Ist 
geätzt  T> ,  so  schreibt 
er  im  selben  Jahre  an 
einen  Freund ,  « so 
komme  ich  dann  mit 
dem  Stichel  und 
schneide  die  Form 
in  das  butterweiche 
Kupfer ;  jetzt  be- 
greife ich,  wie  Dürer 
so  Freude  haben 
konnte  am  Stechen 
und  der  Schongauer,  jetzt  sehe  ich  auch,  dass  Rembrandt 
verschiedene  seiner  Arbeiten,  den  Six  am  Fenster,  den 
Kassirer  und  den  einen  Hausmeister  sehr  viel  mit  Stichel 
bearbeitet  hat.» 

Das  Instrument  des  Kupferstechers  verliert  sich  in 
Staufiers  radirten  Blättern  seitdem  nicht  wieder,  und 
immer  mehr  liefert  er  sich  und  Anderen  den  Beweis, 
dass  ihm  der  Stichel  « das  magistralste  Material  zu  sein 
scheint ,    um    einer   Form    die   knappste  Darstellung  zu 


A'ari  Stauffer.     Peter  Halm. 
Actzdruck. 


ZU  behandeln  ge- 
wusst.  An  einigen 
der  letzten  Sachen 
ist  kaum  noch  etwas 
Anderes,  als  Stichel- 
arbeit zu  erkennen, 
dahin  gehört  vor 
Allem  ein  grosser 
liegender  männlicher 
Akt,  der  im  Sommer 
1 887  fertig  wurde, 
ferner  das  Bild  seiner 
Mutter,  «ein  feines, 
kleines  Köpflein  ä  la 
Lucas  von  Leydens, 
wie  er  selbst  es  ein- 
mal bezeichnet  hat, 
endlich  das  nur  in 
wenigen  Abzügen 
vorhandene,  zart  und 
glänzend  wie  Email 
ausgeführte  Portrait 
der  Frau  Welti- 
Escher. 

Die  Bedeutung 
von  Stauffers  Radir- 
ungen ist  jedoch  mit 
diesen  vorwiegend 
technischen  Fort- 

schritten nicht  er- 
schöpft, er  selbst  fasste  seine  Aufgabe  weiter  und 
höher :  « Es  soll  sich  von  selbst  verstehen,  dass  der 
Künstler  sein  Handwerk  kann,  er  soll  aber  auch  ein 
feiner  Kerl  sein,  und  etwas  damit  anzufangen  wissen  >. 
Wie  Stauffer  dieser  seiner  Forderung,  mit  der  Routine 
geistigen  Gehalt  zu  verbinden,  denn  das  liegt  doch  wohl 
darin,  gerecht  geworden  ist,  zeigen  unter  den  Radirungen 
die  Portraits  wohl  in  der  vollendetsten  Weise.  Man  hat 
immer  an  diesen  Bildnissen  die  Aehnlichkeit  bewundert, 


geben»,    wobei   es   freilich    mit  der  Knappheit  nicht  so      und  ähnlich  sind  sie  in  der  That,    so   frappant  ähnlich 
ernst  gemeint  ist:    seine  Zeichnung  ist  und  bleibt  wohl      dass  sie  für   die  Empfindung    einzelner  Näherstehenden 
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mitunter  etwas  geradezu  Dämonisches  zu  enthalten 
schienen,  aber  welch'  eine  Intimität,  welch'  eine  Tiefe 
des  künstlerischen  Blickes  ist  es  auch,  mit  welcher  hier 
das  geistige  Wesen  der  Persönlichkeiten  jedesmal  erfasst 
ist!  Und  diese  Gediegenheit  der  Charakteristik  bleibt 
immer  dieselbe,  mag  es  sich  um  Bildnisse  aus  der 
Familie,  oder  um  solche  aus  Freundeskreis  handeln, 
oder  um  die  Bilder  zeitgenössischer  Celebritäten,  eines 
Gustav  Freytag,  Konrad  Ferdinand  Meyer,  Gottfried 
Keller,  bei  welch'  letzterer  Serie  nur  zu  bedauern  ist, 
dass  eine  ursprünglich  geplante  Fortsetzung  später  in 
Folge  von  Stauffers  Uebersiedlung  nach  Rom  nicht 
mehr  zur  Ausführung  gelangt  ist. 

Wie  gesagt  hatten  diese  Arbeiten  für  Stauffer  per- 
sönlich zunächst  keine  andere  Bedeutung,  als  die  von 
Uebungsarbeiten,  daneben  aber  mögen  sie  doch  auch, 
und  vielleicht  mehr,  als  er  selbst  ahnte,  dazu  beigetragen 
haben,  die  Grundzüge  seines  künstlerischen  Charakters 
überhaupt  zur  Reife  zu  bringen.  Auch  die,  zum  Theil 
ungedruckten  Briefe,  welche  mir  vorliegen,  weisen  darauf 
hin:  «ich  glaube»,  schreibt  er  —  ohne  Datum,  ver- 
muthlich  1887,  dem  Jahre,  welchem  die  vollendetsten 
Schöpfungen  seiner  Radirnadel  entstammen  —  « ich 
glaube  (und  vielleicht  mit  durch  das  Radiren),  eine  ein- 
fache klare  Anschauung  der  Form  in  ihrer  Wesentlich- 
keit erlangt  zu  haben,  wenn  ich  mal  arrogant  sein  soll, 
einen  gewissen  Styl».  Die  «Anschauung»,  welche  den 
Gegenstand  dieser  und  anderer  Selbstbetrachtungen 
Stauffers  bildet,  ist  im  Grunde  nichts  Anderes,  als  das 
Geheimnis  des  intuitiven  Erkennens ,  des  geistigen 
Mittelpunktes  jeder  künstlerisch  schaffenden  Thätigkeit, 
und  es  ist  bezeichnend  für  die  so  ungewöhnlich  stark 
bei  ihm  entwickelte  Gabe  eines  correkten  Sehens,  wie 
er  immer  wieder,  hier  und  in  seinen  Arbeiten  selbst, 
eine  gewisse  Genugthuung  darin  findet,  aus  zerstreuenden 
Eindrücken  das  Wesentliche  festzuhalten  und  in  der 
Mannigfaltigkeit  der  Erscheinungen  nicht  sowohl  den 
willkürUchen ,  als  vielmehr  den  normalen  Bildungen 
nachzugehen,  wofür  eben  das  der  prägnante  Ausdruck 
ist,  wenn  er  sagt,  er  glaube  zu  einem  gewissen  Stil 
gelangt  zu  sein.  Natürlich  lag  darin  keine  Hinneigung 
zu  einem  akademischen  Dogma,  das  für  ihn  so  gut  wie 
für  Andere  veraltet  sein  musste.  Der  Stil,  den  er  an- 
strebt, meidet  streng  das  Konventionelle,  und  der  höchsten 
positiven  Forderung,  welche  Stauffer  aufstellt :  « die 
Form  um  ihrer  Schönheit  willen  —  nichts  anderes »  hat 


er  mit  all'  der  Voraussetzungslosigkeit  zu  genügen  ge- 
sucht, welche  sie  verlangt.  So  blieb  das  Abbild  der 
Natur,  das  ihm  die  Seele  füllte,  frei  von  Zwang,  indi- 
viduell und  realistisch  wie  es  war.  Und  es  lasf  darin 
keine  Inkonsequenz,  wenn  es  so  blieb.  Es  giebt  zwar 
eine  Theorie,  wonach  der  Realismus  die  Negation  alles 
Stils  sein  müsste,  aber  dieser  Satz  wird  durch  die  Praxis 
häufig  widerlegt.  Weit  richtiger  könnte  man  umgekehrt 
sagen,  dass  wahre  realistische  Anschauung  zum  Stil 
zurückführt.  Stauffer  wäre  nicht  der  erste,  bei  dem  sich 
das  bewahrheitet  hätte. 

In  der  Zeit,  aus  welcher  die  angedeuteten  Reflexionen 
stammen,  beginnt  in  Stauffers  künstlerischer  Entwicklung 
eine  entscheidende  Wendung  sich  vorzubereiten,  der 
Uebergang  von  der  Ausübung  der  Malerei  zur  Bildhauer- 
kunst, welchen  er  im  folgenden  Jahre,  1888,  vollzog. 
Es  wäre  müssig,  im  Zusammenhang  damit  zu  fragen, 
inwieweit  ihn  jenes  Stilbedürfnis  von  der  Malerei  und 
den  zeichnenden  Künsten  unbefriedigt  gelassen  habe, 
obwohl  es  möglich  ist,  dass  er  hier  in  der  That 
nicht  das  fand ,  was  er  suchte.  Hier  zerstreuten  ihn, 
wie  er  selbst  sagte ,  zu  viel  Nebendinge ,  Flausen  der 
Stimmung  und  Hindernisse  der  Technik,  deren  Ursachen 
freilich  wohl  ebenso  sehr  in  den  besonderen  Eigen- 
thümlichkeiten  des  Materials,  wie  in  der  Eigenart  von 
Stauffers  künstlerischer  Begabung  überhaupt  zu  suchen 
waren.  Wie  anders,  wenn  er  Griffel  und  Palette  ganz 
bei  Seite  legte  und  mit  dem  Werkzeuge  des  Bildhauers 
die  Form,  die  doch  vorwiegend  als  plastische,  nicht  als 
farbige  Erscheinung  in  ihm  lebte,  plastisch  nachzubilden 
begann.  Was  ihm  dort  im  beweglicheren  Material  der 
Malerei  und  Zeichnung  Bedürfnis  schien ,  hier  im 
massiven  plastischen  Stoffe  wurde  es  Gebot:  im  Werke 
nicht  sowohl  die  Reize  zufälliger  Bildung  und  Stimmung, 
als  vielmehr  das  feste  und  gesetzmässige  Gefüge  der 
Form  in  erster  Linie  zu  betonen.  Dass  der  Plastik  im 
Gebiete  der  freien  Komposition  engere  Grenzen  gezogen 
sind,  als  der  Malerei,  war  ein  Umstand,  den  man  für 
Stauffers  individuelle  Veranlagung  eher  günstig  als  nach- 
theilig nennen  konnte;  denn  auch  hier  lagen  bei  ihm 
gewisse  Schranken  der  künstlerischen  Befähigung  zu 
Tage,  wenigstens  was  grössere  figürliche  Kompositionen 
anlangt,  die  er  wohl  öfters  geplant,  aber  nie  zum  Ziel 
geführt  hat.  Stauffer  besass  zwar  Phantasie,  auch  die 
Gabe  des  Komponirens  mangelte  ihm  nicht  eigentlich. 
Unter  den  Radirungen  sind  die  Einzelfiguren  des  Gott- 
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fried  Keller,  der,  in  die  Philosophie  des  Weins  vertieft, 
nachdenklich  seinen  Sitz  behauptet  und  des  Gustav 
Freytag,  der  zwischen  den  lustig  grünenden  Sträuchern 
seines  Gartens  die  Qualität  der  Morgencigarre  zu  prüfen 
scheint,  wahre  Kabinetstücke  von  Komposition,  und  die 
volle  Poesie  Böcklinischer  Romantik  liegt  über  jenen  ge- 
träumtcn  Bildern  von  «schönen,  stillen  Leuten  auf 
blumigen  Wiesen  »  ausgegossen,  zwischen  denen  Stauffers 
Gedanken  lustwandeln  gehen,  wenn  unter  dem  Einerlei 
des  Berliner  Tagewerkes  die  Erinnerung  an  den  Süden 
seiner  Phantasie  sehnsüchtige  Melodien  weckt.  Aber 
von  da  bis  zu  dem  Bilde,  das  fertig  auf  der  Leinwand 
steht,  ist  noch  ein  weiter  Weg  und  ihn  zu  finden,  ist 
ein  besonderes  Geschenk  des  Genius,  welches  auch  unter 
den  künstlerisch  Vollbegabten  nicht  Jedem  vergönnt  ist. 
Dafür  fehlte  wenigstens  Eines  nicht  bei  Stauffer,  als  er 
den  entscheidenden  Schritt  unternahm :  das  Bevvusstsein, 
dass  es  ihm  noch  auf  jeder  Stufe  seiner  inneren  Ent- 
wicklung geglückt  sei ,  « seine  Begabung  richtig  zu  er- 
fassen», und  das  war  die  Hauptsache. 

Mit  dem  Wechsel  der  Berufsaufgabe  ging  Hand  in 
Hand  der  Plan  einer  italienischen  Reise,  mit  Klinger 
gemeinsam  berathen  und  gemeinsam  ausgeführt.  Stauffer 
verliess  Berlin  im  Frühjahr  1888,  um  nicht  wieder  dahin 
zurückzukehren.  Die  Berliner  Kunstwelt  war  ihm  nie 
zur  Heimath  geworden,  und  wenn  sie  ihm,  verglichen 
mit  München,  von  je  als  eine  enge  Welt  erschienen  war, 
so  mochte  er  sie  vollends  bald  vergessen  haben,  nach- 
dem er  in  Rom  angelangt  und  dort  unter  den  Wundern 
alter  und  ältester  Kunst  zu  einem  neuen  Dasein ,  wie 
ihm  dünkte,  erwacht  war. 

Es  ist  im  Allgemeinen  nicht  gut  gethan,  in  der  Dar- 
stellung der  Entwicklung  künstlerischer  Individualitäten 
das  Gesammtbild  in  bestimmte  Phasen  schematisch  zu 
gliedern:  die  Frucht,  welche  das  Alter  bricht,  ist  in 
der  Jugend  gereift,  es  wechseln  wohl  die  formalen  Aus- 
drucksmittel, aber  die  Charaktere  bleiben  —  sofern  sie 
überhaupt  vorhanden  sind  —  wie  sie  sind.  Dennoch 
kann  Stauffers  römischer  Aufenthalt  nicht  anders,  als 
in  der  Form  einer  neuen,  einheitlich  für  sich  bestehenden 
Periode  seines  Lebens  gefasst  werden.  Es  ist,  als  hätte 
er  sich  nun  erst  in  dasjenige  Erdreich  verpflanzt  gefühlt, 
in  welches  er  von  Anfang  an  seiner  Natur  nach  hinein- 
gehörte. 

Der  Ertrag  seiner  damaligen  produktiven  Thätigkeit 
nimmt  allerdings  dem  Umfang  nach  einen  bescheidenen 


Raum  ein.  Von  dem  Modell  eines  Adoranten,  eines 
Vorwurfs,  der  ihn  im  ersten  Jahre  und  darüber  hinaus 
beschäftigte,  ist  ein  Gipsabguss  erhalten,  augenblicklich 
im  Besitz  des  Bildhauers  Adolf  Hildebrand  in  Florenz, 
nach  der  Photographie  zu  urtheilen  eine  Arbeit,  so  ge- 
haltvoll, wie  Alles,  was  Stauffer  mit  jener  Hingebung 
t  aus  ganzer  Seele  »  anfing,  die  er  vom  Künstler  forderte. 
Es  ist  in  hohem  Grade  zu  bedauern ,  dass  die  eid- 
genössische Regierung  sich  nicht  entschliessen  konnte, 
einen  Abguss  der  Figur  in  edlerem  Material  herstellen 
zu  lassen,  es  wäre  dies  eine  Aufgabe  für  eine  derjenigen 
deutschen  öffentlichen  Kunstanstalten,  welchen  die  Mittel 
für  solche  Zwecke  zu  Gebote  stehen.  Dem  Adoranten 
folgte  die  Figur  eines  Speerwerfers,  welche  nicht  ganz 
zur  Vollendung  kam;  ein  Konkurrenzentwurf  zu  dem 
Denkmal  des  Schweizerischen  Nationalhelden  Adrian 
von  Bubenberg,  Stauffers  letzte  Bildhauerarbeit,  ist  Ende 
1889  in  Florenz  entstanden. 

Ein  umso  beredteres  Zeugnis  der  Umwandlung 
und  Bereicherung  seines  inneren  Lebens  bilden  Stauffers 
Briefe  aus  der  Zeit  des  römischen  Aufenthalts,  deren 
Veröffentlichung  neben  der  Herausgabe  anderer  Briefe, 
in  der  «Freien  Bühne  für  modernes  Leben»  und  in  der 
« Deutschen  Rundschau »  Otto  Brahm  zu  danken  ist. 
Unsere  Kunstliteratur  hat  nicht  viele  Stellen  aufzuweisen, 
an  welchen  über  ihr  eigenstes  Gebiet  so  viel  gute  Ge- 
danken vor  der  Oeffentlichkeit  ausgesprochen  wären, 
wie  in  dem  zwanglosen,  ursprünglich  nur  für  einen 
kleinen  Kreis  Befreundeter  bestimmten  Geplauder,  wel- 
ches diese  Blätter  füllt.  In  immer  neuen  und  originellen, 
meist  aphoristisch  hingeworfenen  Wendungen  giebt  hier 
Stauffer  seine  Anschauungen  über  ältere  Kunst,  besonders 
die  Antike ,  über  das  Wesen  von  Malerei  und  Plastik 
und  über  die  Ziele  seines  eigenen  Strebens  zu  erkennen, 
oft  ist  es  nur  ein  Bonmot,  aber  tiefste  Wahrheit  darin, 
und  jedesmal  ist,  in  Scherz  und  Ernst,  das  Bild  eines 
zu  immer  reicherer  Blüthe  sich  entfaltenden  Ingeniums 
darin  ausgeprägt. 

Dieselbe  Zeit  eines  scheinbar  heiteren  und  ganz 
in  sich  selbst  aufgehenden  Schaffens  trug  bereits  den 
Keim  der  bekannten  Ereignisse  in  sich,  welche 
Stauffers  Tod  herbeigeführt  haben.  Auf  jener  un- 
heilvollen Grenzlinie  sich  bewegend,  wo  die  Bereiche 
bewusster,  aber  überreizter  Willensthätigkeit  und 
geistiger  Umnachtung  sich  berühren,  zeigt  sein  per- 
sönliches   Verhalten     in    diesen    tragischen    Vorgängen 
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für  diejenigen ,  welche  iiin  am  genauesten  kannten, 
sowie  nach  Allem,  was  neuerdings  geschehene  Ver- 
öffentlichungen erkennen  lassen ,  die  akute  Entwicklung 
einer  psychopathischen  Belastung,  welche  schon  in  den 
vorhergehenden  Jahren  jeweilig  besorgnisserregend  in 
sein  Gemüthsleben  eingegriffen  hatte.  Er  starb  am 
24.  Januar    1891     in    Florenz    im    33.  Lebensjahre.    — 

Es  war  die  Ab- 
sicht, in  diesen  Zeilen 
Stauffers  künstlerische 
Persönlichkeit         nach 

ihren      wesentlichen 
Zügen    zu   beschreiben 
und      die     Ergebnisse 
seines     inneren     Wer- 
dens mitzutheilen. 

Man  kann ,  wenn 
auf  Stauffer  die  Rede 
kommt ,  der  Ansicht 
begegnen ,  als  Hessen 
seine    Werke    nur    die 

Anfänge  künftiger 
Grösse  erkennen ,  als 
enthielten  sie  nur  Studienmaterial  und  keine  volle  künst- 
lerische That.  Daran  ist  soviel  richtig,  dass  er  starb, 
noch  ehe  es  ihm  vergönnt  war,  ganz,  um  noch  ein- 
mal seine  Worte  zu  gebrauchen,  «zu  halten,  was  er 
versprochen».  Aber  was  wir  von  ihm  in  Händen 
haben,  ist  doch  mehr,  als  bloss  vorbereitende  Arbeit, 
und  wenn  es  nur  ein  Bruchstück  ist  von  Leistungen, 
welche  uns  die  Zukunft  vorenthalten  hat,  so  ist  es 
doch     nicht    Bruchstück     im     gewöhnlichen    Sinn     des 
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Worts.  Fasst  man  allein  den  unmittelbaren  künst- 
lerischen Werth  dieses  Fragments  in's  Auge ,  so  darf 
es  eher,  ja  so  niuss  es  als  ein  Ganzes  gelten:  ganz 
ist  es  durch  die  Originalität  und  Fülle  der  Begabung, 
welche  sich  darin  erprobt,  ganz  durch  die  Stärke  des 
künstlerischen  Charakters,  welcher  daraus  spricht,  kurz, 
es  ist  ganz,   als  unverfälschte  Kunst. 

Bekanntlich  ist  in 
Sachen  der  Kunst  die 
öffentliche  Meinung 
nicht  immer  kompetent. 
Aber  unter  Umständen 
kann  ihr  Gesammtur- 
theil doch  als  Werth- 
messer  für  gegebene 
Leistungen  bezeich- 
nend sein.  So  wer- 
den wir  nicht  mit  Un- 
recht eine  Bestätigung 
dessen,  was  hier  zur 
Würdigung  von  Karl 
Stauffer  zu  sagen  war, 
in  der  allgemeinen  An- 
erkennung finden,  welche  seiner  künstlerischen  Thätigkeit 
zu  Theil  wurde,  als  er  noch  lebte,  und  welche  sich  un- 
verändert erhalten  hat,  auch  über  seinen  Tod  hinaus. 
Ich  glaube,  dass  Karl  Stauffer  auch  vor  der  Nachwelt 
nicht  schlechter  bestehen  wird,  als  vor  der  Gegenwart. 
Denn  eben  weil  es  nicht  halbe,  sondern  ganze  Werthe 
sind,  welche  die  Arbeit  seines  zu  früh  vollendeten 
Lebens  zur  Reife  gebracht  hat,  ist  ihm  sein  Name  nicht 
nur  für  unsere,  sondern  für  alle  Zeit  gewiss. 
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UNSERE  BILDER. 


Seit  der  Berliner  Internationalen  Ausstellung  von 
I  1891  beginnen  die  polnischen  Künstler  sich  zu 
geschlossenerem  Auftreten  zu  sammeln.  Da- 
mals wurde  ihnen  zum  ersten  Male  ein  eigener  Saal  zu- 
gewiesen. Zwar  mancher  Pole  zog  es  noch  vor,  dem 
Lande  sich  anzuschliessen,  in  welchem  erlebt.  Brandt 
und  Falat  waren  noch  als  Deutsche,  Simieradzki  war 
als  Russe,  Ajdukiewicz  als  Oesterreicher  aufgetreten; 
die  Zerstückelung  der  Nation  trat  noch  überall  hervor. 
In  der  jüngsten  Münchener  Ausstellung  fanden  sich  die 
Polen  geschlossener  zusammen.  Sicher  ist  dies  nicht 
zum  kleinen  Theil  das  Verdienst  der  Münchener  Ver- 
treter der  polnischen  Kolonie,  unter  welchen  \V.  von 
Czachorski  nicht  nur  als  Arrangeur,  sondern  auch 
als  ungewöhnlich  liebenswürdiger  Mensch  für  die  leitende 
und  einende  Persönlichkeit  gilt.  Es  hätte  dies  für  unsere 
Bilderbesprechung  nur  geringe  Bedeutung,  wenn  nicht 
auch  aus  dem  Werke  des  Künstlers  die  Eigenschaften 
hervorsprächen,  welche  den  Maler  selbst  auszeichnen. 
Ein  Zug  liebenswürdigen  Vertiefens  in  die  Einzelheiten 
feiner  gesellschaftlicher  Form,  etwas  von  der  einschmeich- 
elnden weichen  Art ,  welche  den  gebildeten  Polen  so 
häufig  eigen  ist,  spricht  aus  dem  für  seine  Kunst- 
richtung durchaus  bezeichnenden  Bilde  «Eine  ernste 
Angelegenheit».  Meisterhaft  ist  der  glitzernde  Atlas 
und  der  wollige  Teppich  dargestellt,  meisterhaft  der 
rechte  Arm  und  die  feine  Hand  der  vornehmen  Rococo- 
dame.  Die  ganze  Liebe  des  Künstlers  wendete  sich 
ihr  und  dem  sie  umgebenden  Reichthum  zu ,  während 
der  Jüngling,  dem  ihr  fester,  fragender  Blick  gilt, 
keineswegs  in  dem  hohen  Grade  Mann ,  wie  sie  Weib 
ist.  So  stellt  Czachorski  die  gesellschaftlich  vornehme, 
weltmännisch  g^vandte,  äusserlich  prunkende  Seite  des 
Polenthums  dar. 


Als  Gegenstück  kann  A.  von  Kowalski-Wierusz 
mit  seinem  Bilde  «Im  Februar»  gelten,  der  unermüd- 
liche Darsteller  VVolhynischer  und  Polnischer  Bauern, 
der  sie  uns  im  Hochzeitszuge  oder  auf  der  Reise  durch 
das  regentriefende  Land,  oder  im  Winter  durch  weite 
Schneefelder  zu  Pferd  und  zu  Wagen  in  lebhaftester 
Bewegung  dahinjagend  vorzuführen  liebt,  wählte  diesmal 
die  grimme  Stille  einer  eisigen  Winternacht  für  seine 
Darstellung,  die  weite  schneebedeckte  Steppe,  welche 
finsterer  Kiefernwald  und  darüber  der  sternefunkelnde 
Himmel  abschliesst.  Die  Wölfe  beginnen  sich  in  Rudeln 
zu  sammeln ,  um ,  vom  Hunger  getrieben ,  ihre  Beute- 
züge zu  unternehmen.  Mit  den  Sternen  oben  um  die  ^ 
Wette  funkeln  unten  in  phosphorhellem  Grün  ihre  von 
Hunger  und  Brunst  erglühenden  Augen.  Der  Athem 
erscheint  als  weisser  Hauch  vor  den  feingespitzten 
Schnauzen.  Ueber  dem  Ganzen  aber  liegt  die  Klarheit 
und  der  flimmernde  Schein  des  tiefen  Frostes,  der  grau- 
same Ernst  des  Winters  und  der  kahlen,  menschenlosen 
Ebene  1 

*  * 

* 

Unter  den  Münchener  Landschaftern  rückt  Peter 
Paul  Müller  stetig  mit  jedem  Ausstellungsjahr  in  der 
allgemeinen  Werthschätzung  ein  Erkleckliches  weiter 
hinauf.  In  seiner  Naturauffassung  ist  so  viel  trockene 
Sachlichkeit,  so  viel  gesunder  Blick,  so  viel  ernster 
Fleiss  und  dabei  ein  so  redliches  Streben  nach  Wahrheit, 
dass  man  diesen  Fortschritt  sehr  wohl  versteht.  Denn 
wenn  Müller  gleich  ein  Mann  ruhigen  Sehens  und  ein 
Freund  unverfälschter  Richtigkeit  im  Darstellen  des  Er- 
schauten ist,  so  liebt  er  seinen  Wald  doch  viel  zu 
ehrlich  und  tief,  als  dass  nicht  allemal  ein  reichliches 
Stück  deutschen  Empfindens  in  sein  Bild  mit  hinein 
gewoben  würde.  Diesmal  ist's  Spätherbst  im  Buchen- 
walde :  Nur  wenig  Blätter  noch  an  den  Bäumen,  um  so 
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mehr  aber  auf  dem  Boden ,  welchen  eine  glänzende 
braunrothe  Decke  so  dicht  überzieht,  dass  nur  hie  und 
da  ein  Stein,  ein  abgefallener  Ast,  eine  Wurzel  hervor- 
ragt. Die  Sonne  beginnt  sich  zu  senken  und  wirft  die 
Schatten  der  weiss  berindeten,  grün  bemoosten  Stämme 
über  den  glitzernden  Blätterteppich,  so  dass  die  goldigsten 
Reflexe  durch  den  Wald  sich  kreuzen.  Es  ist  still  in 
diesem  Buchenhaine:  Nur  einige  Weiber  rascheln,  Reisig 
zusammentragend,  durch  das  welke  Laub.  Wenn  sie 
erst  am  Maler  vorüber  sind,  dann  wird  das  Schweigen 
ein  tiefes  sein.  Kaum  dass  noch  hie  und  da  ein  letztes 
Blatt  fällt  oder  ein  abziehender  Vogel  klagend  die  Ge- 
fährten ruft!  .... 


Oskar  Björck  ist  unter  den  modernen  Schweden 
einer  der  Gefeiertsten,  ein  Realist  schlankweg,  der  die 
Natur  wiedergeben  will,  nur  ein  Stück  Natur,  nicht  um 
des  Gegenstandes  willen,  sondern  um  das  Licht,  die 
Luft,  den  Eindruck  des  Tages  zu  schildern,  um  zu 
schildern  überhaupt,  nicht  um  einen  Vorgang  dar- 
zustellen oder  eine  Geschichte  im  Bilde  zu  erzählen. 
Man  schaue  auf  unser  Blatt  und  zwar  in  einer  Entfernung, 
dass  der  einzelne  Pinselstrich  nicht  mehr  störend  sichtbar 
ist:  Man  wird  den  vollen  Eindruck  der  Natur  haben. 
Es  scheint,  als  habe  der  Photograph  thatsächlich  seinen 
Apparat  in  einen  Stall  gesetzt  und  durch  eine  Moment- 
aufnahme die  Natur  festgehalten  1 

Sehr  Viele  werden  gerade  um  dieses  Eindrucks 
willen  das  Bild  « Im  Kuhstall  »  kritisch  verwerfen.  Soll 
der  Maler  wirklich  nicht  mehr  leisten  als  der  Photo- 
graph zu  schaffen  vermag?  Sie  mögen  mit  vor  das 
Bild  in  der  Münchener  Ausstellung  treten  und  sich  mit 
an  der  grossen  malerischen  Kraft  freuen,  mit  der  hier 
das  Licht  durch  Farbe,  der  Raum  auf  der  Fläche  dar- 
gestellt wurde.  Wie  da  der  durch  die  Fenster  auf 
Leiter  und  Heu  fallende  Tag  hervorleuchtet,  wie  fein 
die  Tonschwingungen  durch  den  tiefen  Raum  hindurch 
nachempfunden  sindl  Björck  gab  auf  der  Fläche  den 
Raum  wieder,  den  ganzen  weiten  Raum  mit  seinen  Ab- 
messungen, seinen  Gliederungen,  den  ihn  belebenden 
Dingen  und  Wesen.  Er  schuf  die  Natur  nach,  indem 
er  das  plastisch  Vorhandene  in  sich  aufnahm  und  in  der 
Fläche  so  gut  wiedergab,  dass,  vor  den  photographischen 
Apparat  gebracht,  Raum  und  Bild  im  Nachbilde  gleich- 
massig  wahr  wirken. 


Das  ist  ein  wahrer  Sieg  des  Realismus,  Das  Bild 
hat  alle  Eigenschaften  eines  ächten  Kunstwerkes;  denn 
es  zeigt  die  Natur,  individualisirt  durch  einen  tief  em- 
pfindenden Künstler.  So  wahr  das  Bild  ist ,  so  eigen- 
artig ist  es  auch.  Nur  dieser  eine  Realist  malt  die 
Natur  so,  wie  das  Bild  sie  zeigt.  Man  stelle  Liebermann 
oder  Bastien-Lepage  in  denselben  Stall,  sie  werden 
ein  ganz  anderes  Bild  schaffen,  entsprechend  ihrer 
Individualität,  obgleich  auch  sie  völlig  wahr  sein  wollen. 
In  wiefern  ihnen  dies  gelingt,  bringt  die  photographische 
Aufnahme  zum  Bevvusstsein ,  welche  das  Bild  jener 
Individualität  theilweise ,  nämlich  im  Farbenton ,  ent- 
kleidet. Sie  bietet  also  eine  Handhabe  für  die  nach 
künstlerischem  Verständniss  Strebenden,  den  Werth,  die 
Lebensaufgabe  und  die  innere  Bedeutung  eines  be- 
dingungslosen Realismus  zu  prüfen. 


Auch  Theodor  Schmidt  ist  ein  Realist.  In 
seinem  Bilde  «Der  Photograph  auf  dem  Lande»  ist 
nichts ,  was  nicht  redlich  der  Natur  abgelauscht  sei : 
das  Bauernhaus ,  jede  einzige  Figur  aus  der  vor  dem 
Apparat  aufgestellten  Familie,  wie  der  ihn  bedienende 
Alte  und  die  lachlustige  Schaar  der  Kinder!  Und  doch 
gehört  das  Bild  einer  ganz  anderen  Richtung  der 
Malerei  an. 

Zunächst  weist  der  Maler  den  Beschauer  auf  den 
Gegenstand  hin.  Er  sucht  in  jedem  Kopf,  in  jeder 
Bewegung  eine  Erzählung  zu  geben.  Der  dumme  Alte 
mit  dem  ängstlichen  Enkel,  die  lustigen  Mädchen,  das 
weinende  Kind  auf  dem  Arme  der  Mutter,  der  um  sein 
Werk  besorgte  Lichtkünstler  —  Jeder  ist  auf  seine 
vorzugsweise  psychologischen  EigenthümUchkeiten  hin 
geprüft,  nachempfunden  und  dargestellt.  Dann  ist  das 
Bild  nach  künstlerischen  Gesetzen  aufgebaut,  rücken  sich 
die  Gruppen  pyramidal  zusammen,  führen  die  Linien 
in  den  Mittelpunkt  der  Darstellung  hinein.  Man  achte 
z.  B.  auf  die  beiden  Bücher  auf  dem  Boden  als  Schluss- 
punkte der  Pyramiden,  deren  eine  Spitze  der  Kopf  des 
Photographen ,  die  andere  jener  der  am  Kopftuche 
rückenden  Alten  ist.  Sie  scheinen  zufällig  an  ihrem 
Platze  zu  liegen,  sind  aber  künstlerische  Hilfsmittel,  der 
Komposition  Halt  und  Boden  zu  schaffen. 

Das  Licht  wird  sorgfältig  im  Mittel  des  Bildes 
gehalten.  Denn  Licht  lockt  den  Blick  an,  führt  den 
Beschauer  dahin,    nicht  durch  die  Einzelheiten  sich  ab- 
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lenken  zu  lassen.  Die  Einheit  des  Bildes  ist  der  Stolz 
des  Malers.  Nicht  ohne  Absicht  legt  sich  vorn  über 
den  Boden  ein  Schatten  und  über  die  oberen  Theile  des 
Hauses  ein  grauer  Duft:  Auch  sie  helfen  zur  Kompo- 
sition des  Ganzen. 

Die  realistische  Wahrheit  ist  bei  Schmidt  also  ge- 
mässigt durch  künstlerische  Absichten.  Der  Maler  fühlt 
sich  nicht  als  ein  Diener,  sondern  als  Herr  der  Natur, 
die  er  in  sich  aufnahm,  um  sie  umgestaltend  nach  seinem 
Empfinden  zu  verschönen. 

Ob  dies  ihm  gelang,  sei  den  Beschauern  zu  ent- 
scheiden überlassen.  Die  Mehrzahl  unter  ihnen  wird 
ihm  wohl  ihre  volle  Anerkennung  nicht  versagen. 
Manche  aber  werden  meinen,  die  volle,  nicht  umge- 
stimmte Natur,  die  Natur  aus  Gottes  Hand,  sei  doch 
schöner  als  alle  menschlich  verbesserte  Natur,  ja  jene 
sei  so  reich  und  gross,  dass  ihr  als  treuer  Verehrer  zu 
dienen,  die  ächteste  Art  des  Künstlerthums  sei.  Denn 
selbst  unbeabsichtigt  mische  sich  Menschenthum  genug 
in  das  Menschen  werk,  welches  getreue  Wiedergabe  des 
Gotteswerk  zu  sein  anstrebt.  Der  bedingungslos  zum 
Realismus  schwörende  Künstler  werde  doch  nie  den 
reinen  Abklatsch  der  Natur  schaffen  können,  den  her- 
vor zu  bringen  die  Zeitgenossen  ihm  vorwerfen. 


Vor  etwa  zehn  Jahren ,  auf  der  Münchener  Aus- 
stellung von  1883,  hatte  Claus  Meyer  einen  ganz 
ausserordentlichen  Erfolg  mit  einem  Bilde ,  dessen 
Gegenstand  nicht  eben  bedeutend  war,  das  aber  eine 
seltene  malerische  Verfeinerung,  eine  köstliche  Leucht- 
kraft des  weissen  Lichtes  und  eine  hohe  Vornehmheit 
und  Klarheit  des  im  Sinne  des  Bieter  de  Hooghe 
gehaltenen  Tones  besass.  Aehnliches  war  vorher  in 
Deutschland  kaum  gesehen  worden.  Namentlich  die 
Künstler  waren  es ,  die  seinem  sonst  bescheiden  auf- 
tretenden Werke  Huldigungen  bereiteten.  Meyer  blieb 
auf  dem  damals  eingeschlagenen  glücklichen  Wege. 
Seine  Bilder  haben  zwar  selten  oder  nie  einen  lebhaften 
dramatischen  Vorwurf.  In  der  Kneipe  sitzende  Würfler, 
politisirende  Spiessbürger,  alte  Weiber  im  Spital  oder 
hier  eine  « Brief leserin » ,  eine  auf  einem  Stuhle  sitzende, 
ganz  in  ein  Schreiben  vertiefte  junge  Holländerin  — 
das  sind  die  Vorwürfe,  um  die  der  Künstler  malerische 
Reize,  koloristisches  Feingefühl,  sinnige  Beobachtung  zu 
fügen  weiss,   das  Einfachste  verklärend,    den  Beschauer 


zwingend,  seiner  Anregung  zu  folgen  und  mit  ihm  über 
den  Gegenstand  hinaus  auf  die  Kunst  des  Malens,  auf 
die  Sicherheit  des  Vortrages,  auf  die  Vollendung  der 
Technik  zu  schauen. 


«  Ein  Dankgebet  1 » 

Der  aus  dem  Felde  heimgekehrte,  noch  von  seinem 
Wundlager  her  blasse  Soldat  bringt  Weib  und  Kind, 
aber  auch  das  Marienbild  und  die  nun  endlich  zweck- 
los gewordenen  Krücken  in  die  Kirche,  vor  das  Gitter 
der  Kapelle  der  gnadenreichen  Jungfrau  Maria. 

Georg  Buchner,  der  dies  Bild  schuf,  hat  uns 
bisher  zumeist  Heiligenbilder  vorgeführt.  Dabei  hat  er 
das  Streben  nach  Wahrheit  mit  dem  Schönheitsgefühl 
der  Menge  zu  versöhnen  gesucht,  ohne  sich  als  Künst- 
ler etwas  durch  Nachgiebigkeit  gegen  den  Kunstunver- 
stand, welcher  namentlich  in  theologischen  Kreisen  eine 
so  weite  Heimath  hat,  zu  vergeben.  Nun  hat  er  seinen 
künstlerischen  Standpunkt  gewechselt.  Er  malt  nicht 
mehr  die  heilige  Jungfrau  mit  den  sie  umspielenden 
Engeln ,  sondern  zeigt  ihr  Wirken  auf  gläubig  sich  ihr 
hingebende  Menschen.  Vielleicht  hofft  er  so  die  Hüter 
der  Kirchen  zur  neuen  Kunst  hinüberzuführen,  welche 
meinen,  frommes  Schaffen  dürfte  nicht  an  unsere  Zeit 
mahnen,  sondern  müsse  nothwendig  mittelalterlich  aus- 
sehen 1 

*  * 

* 

Ob  es  Albert  Keller  mit  seiner  an  das  Kreuz 
gebundenen  «  heiligen  Julia  j  wohl  gelingen  wird,  für  die 
junge  Kunst  die  Thore  der  alten  Dome  zu  öffnen  ? 

Gewiss  nicht,  solange  die  kunstgeschichtliche  An- 
schauungsweise den  lebendigen  Blick  für  das  moderne 
Schaffen  verschleiert.  Unsere  kirchlichen  Kunstmäcene 
haben  fast  alle  zu  tief  in  die  alte  Kölner  Schule 
des  Stephan  Lochner  oder  in  die  italische  Weise  des 
Giotto  und  Fiesole  hineingesehen ,  stehen  noch  zu  tief 
unter  dem  Einfluss  von  Overbeck  und  Veit,  als  dass  sie 
den  Gedankenwegen  eines  modernen  Malers  freudig  und 
mit  gerechter  Würdigung  seines  Strebens  nachzugehen 
vermöchten. 

Und  doch  sollte  man  denken,  dass  Keller  ihnen  das 
Verständnis  erleichtert:  Ein  schönes  Weib  in  hoffnungs- 
vollem Schmerz  am  Kreuze ;  golden  umstrahlt  sie  der 
Glorienschein ;  aber  gewaltiger,  durchdringender,  macht- 
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voller  umfluthet  sie  ein  Lichtstrahl  von  oben,  aus  den 
Welten  der  Erlösung. 

Ist  es  nicht  fromm  empfunden  dieses  Bild ;  ist  es 
nicht  zugleich  künstlerisch  empfunden;  umweht  es  nicht 
ein  geheimnissvoller  mystischer  Zug? 

Nein,  sagen  die  Freunde  alter  Kunst,  so  hätte  das 
Mittelalter  die  Heilige  nicht  dargestellt.  Sie  ist  zu  rea- 
listisch, zu  wahrhaftig  1 

Soll  man  etwa  nicht  an  sie  glauben:  dass  sie  wirk- 
lich war ,  wirklich  litt  und  wirklich  aus  dem  Irdischen 
zum  Unendlichen  erlöst  wurde?  Muss  sie  unwahr  sein, 
um  kirchlich  zu  wirken? 


laut  aufjauchzenden  Gesang  die  Tänzerin  ermuntern. 
Andere  Mädchen,  die  Nachfolgerinnen  sobald  diese 
ihren  Reigen  geendet  hat,  schauen  aufmerksam  zu.  Der 
Tanz  ist  vorzugsweise  ein  Wiegen  des  Körpers  bei 
ruhigem  Schreiten,  ein  Neigen  und  Beugen,  ein  Spiel 
mit  dem  Schleier,  der  bald  die  Gestalt  umflattert,  bald 
sich  fester  an  sie  schliesst.  Die  Ruhe  aber,  mit  der 
der  Einzeltanz  beginnt,  geht  bald  in  raschere  Bewegungen 
über,  bis  ein  konvulsivisches  Zucken  den  jungen,  halb- 
entblössten  Leib  durchzieht  und  in  wilden ,  harten 
Schwingungen  die  Gluth  des  Orients  zum  sinnlichen 
Ausdruck  gelangt. 


Erlöst! 

Der  Maler  Hippolyt  von  Klenze,  der  Sohn 
des  berühmten  Architekten,  selbst  eine  in  München 
wohlbekannte  und  beliebte  Künstlererscheinung,  schuf 
unser  Bild  «  Wilderers  Ende  »  und  in  diesem  selbst  seinen 
Schwanensang.  Denn  auch  ihn  ereilte  bald  nach  Voll- 
endung des  Werkes  der  Tod  (Anfang  Mai  1892),  den 
er  auf  seinem  Bilde  so  ernst  zu  schildern  wusste. 

Den  Wilderer  erreichte  auf  einem  seiner  Streifzüge 
das  jähe  Schicksal:  Man  sieht  es  an  dem  von  Menschen- 
tritten aufgewühlten  Schnee,  an  den  Blutflecken,  dass  es 
einen  harten  Kampf  mit  dem  Förster  gab,  ehe  der  auf 
bösen  Wegen  Wandelnde  auf  einsamer  Bergeshöhe  zu- 
sammenstürzte. 

Schon  schleichen  die  Füchse  heran,  um  die  Leiche 
«anzuschneiden»,  bis  unten  vom  Thal  herauf  die  Träger 
kommen  werden,  um  mit  stillem  Begräbniss  hinter  der 
kleinen  Dorfkirche  dem  wilden  Drama  sein  trauriges 
Ende  zu  bereiten. 


F.  M.  Bredt  haben  wir  den  Freunden  dieses  Blattes 
schon  einmal  als  Maler  des  Orients  vorgeführt.  Heute  zeigt 
er  uns  den  «Arabischen  Schleiertanz».  Auf  dem  Divan, 
vor  dem  reich  gestickten  Wandteppiche,  sitzen  die  Musi- 
kanten,   die  durch  bald  eintönig  hinschleichenden,    bald 


Der  geschäftsführende  Ausschuss  des  Landescomites 
für  die  Feier  der  goldenen  Hochzeit  Seiner  Hoheit  des 
Herzogs  Ernst  II.  von  Sachsen  Koburg-Gotha  und  der 
Herzogin  Alexandrine,  geborenen  Prinzessin  von  Baden, 
überreichte  am  3.  Mai  1892  dem  hohen  Jubelpaare  ein 
Gedenkblatt  von  der  Hand  des  Malers  Carl  Marr,  von 
welchem  wir  hier  eine  Nachbildung  vorlegen.  Marr  hat 
schon  manche  Arbeit  dieser  Art  geliefert,  so  schon 
1887  das  Huldigungsblatt  der  Studirenden  der  Münchener 
Akademie  für  Kaiser  Wilhelm  I.  zu  dessen  90.  Geburtstag. 
Der  Künstler,  der  sich  durch  das  Riesenbild  der  Flagel- 
lanten in  die  Kunstwelt  einführte ,  (siehe  « Die  Kunst 
unserer  Zeit».  [H.  E.  v.  Berlepsch,  Die  erste  Münchener 
Jahres-Ausstellung.  München  1889,  Seite  4]),  weiss  auch 
im  Kleinen  und  Zierlichen  zu  wirken,  der  Deutsch-Ameri- 
kaner auch  deutscher  Sinnigkeit  und  deutscher  Treue  den 
feinsten  Ausdruck  zu  geben.  Die  Ansicht  des  Schlosses 
Rosenau  bei  Koburg  in  der  Initiale  D,  der  Zug  junger 
und  alter  Glückwünschender,  die  Gruppen  der  Leidenden 
und  Gesundenden  in  dem  «Genesungshause»,  welche 
jener  Ausschuss  als  Erinnerung  für  das  Fest  im  Thüringer 
Walde  gründete,  all'  dies  ist  mit  der  Schrift  zu  einem 
schönen,  einheitlichen  Blatte  verbunden,  welches  gewiss 
dem  hohen  Paare  eine  liebe  Mahnung  an  die  « alte 
Gefolgetreue  »  ist,  deren  sich  die  Gothaer  und  Koburger 
in  der  Urkunde  rühmen. 
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